﻿artă • Jurnalul MINISTERULUI CULTURII AL URSS AL UNIUNII ARTISTILOR URSS A ACADEMIEI DE ARTE A URSS ÎNALTA MISIUNE A ARTISTULUI Prezentarea solemnă a Ordinului Lenin al Academiei de Arte a URSS Academia de Arte a URSS a primit Ordinul lui Lenin pentru marile servicii în dezvoltarea artelor plastice sovietice și în formarea cadrelor de artiști cu înaltă calificare Întâlnirea solemnă dedicată înmânării acesteia cu înaltul premiu al Patriei a avut loc pe decembrie la Teatrul Bolșoi al URSS Aici s-au adunat membri titulari și membri corespondenți ai Academiei de Arte, lideri ai industriei și agriculturii, reprezentanți ai publicului, personalități marcante ale culturii și științei Biroului Politic al Comitetului Central al PCUS, Secretar al Comitetului Central al PCUS M A Suslov, membru al Biroului Politic al Comitetului Central al PCUS, Prim-vicepreședinte al Consiliului de Miniștri al URSS K T Mazurov, candidat membru al Biroului Politic al Comitetului Central al PCUS, Ministrul Culturii URSS PN Demichev, Secretar al Prezidiului Sovietului Suprem al URSS Deputatul Georgadze, miniștri ai URSS, lideri ai uniunilor creative, artiști sovietici de seamă, figuri ale științei și cultură, reprezentanți ai organizațiilor de partid, sovietice și publice Întâlnirea a fost deschisă de președintele Academiei de Arte URSS, Eroul Muncii Socialiste NV Tomsky Cu mare entuziasm, a fost ales un prezidiu de onoare în cadrul Biroului Politic al Comitetului Central al PCUS, condus de tovarășul LI Brejnev, secretar general al Comitetului Central al PCUS Tovarășul a rostit un discurs, salutat cu căldură de participanții la întâlnire M A Suslov Discursul tovarășului M A Suslov Dragi tovarăși! Academia de Arte a URSS, activitatea sa fructuoasă a fost distinsă cu cel mai înalt premiu al Patriei - Ordinul lui Lenin Permiteți -mi să îndeplinesc o misiune onorabilă și plăcută - să vă transmit, întregului personal al Academiei, felicitările sincere ale Comitetului Central al PCUS, Prezidiului Sovietului Suprem al URSS, guvernului sovietic și personal Secretarul general al Comitetului Central al partidului nostru, tovarășul Leonid Ilici Brejnev Partidul Leninist apreciază foarte mult opera artistului și îl consideră o contribuție importantă la marea cauză a întregului popor sovietic - construirea unei societăți comuniste Astăzi, sub conducerea încercată și testată a Partidului, poporul sovietic rezolvă sarcini care sunt revoluționare în conținut și enormă în amploare Următorul Congres al PCUS va fi o nouă piatră de hotar istoric pe calea creării bazei materiale și tehnice a societății comuniste, îmbunătățirii în continuare a relațiilor sociale și creșterii bunăstării și culturii poporului nostru În centrul tuturor transformărilor sociale din țara noastră se află omul sovietic, muncitorul și creatorul Condițiile unei societăți socialiste dezvoltate impun cerințe din ce în ce mai mari asupra calităților ideologice , politice, profesionale și morale ale constructorului comunismului Formarea acestor calități este sarcina cea mai importantă a întregului sistem de educație ideologică, inclusiv în sfera culturii artistice Academia de Arte a URSS a adus și aduce o contribuție remarcabilă la dezvoltarea culturii , la vistieria artei sovietice, la creșterea noului om Ca organizație creativă și științifico-artistică, luptă constant pentru dezvoltarea artelor plastice sovietice, sub toate formele sale, pe baza principiilor realismului socialist În opera ei, ea se bazează invariabil pe tradițiile democratice ale artei realiste rusești O galaxie de mari artiști și arhitecți - Alexander Ivanov, Bryullov, Bazhenov , Zaharov, Kramskoy, Repin, Surikov, Serov, Vasnetsov și alții - este mândria Academiei, a întregii noastre culturi naționale Marea Revoluție din Octombrie a deschis artiștilor orizonturi nemărginite pentru o creativitate cu adevărat liberă, a creat toate condițiile pentru înflorirea talentelor populare Comorile de artă au devenit disponibile pentru milioane de oameni sovietici Maeștrii de frunte ai artelor plastice sovietice și-au îndreptat activitățile spre rezolvarea problemelor fundamentale ale culturii artistice socialiste În , printr-un decret al Consiliului de Miniștri al URSS, Academia de Arte a Rusiei a fost transformată în Academia de Arte a URSS A inclus maeștri de diferite naționalități, a căror activitate este asociată cu dezvoltarea artei noastre , etapele sale principale Este suficient să ne amintim numele lui Mukhina și Ioganson, Vuchetich și Plastov, Konenkov și Merkurov, Alexander Gerasimov și Serghei Gerasimov , Deineka și Saryan, Grabar și Yuon, Favorsky și Manizer, Shovkunenko și Konchalovsky, Zalkalns și Nikoladze Natura multinațională a academiei a satisfăcut întotdeauna nevoile de dezvoltare a culturilor tuturor republicilor noastre Și în viitor, a fost completat cu artiști care au sporit bogăția culturii multinaționale sovietice, impregnate cu spiritul internaționalismului proletar și al patriotismului sovietic „ Cultura noastră ”, notează tovarășul L I Brejnev, „este socialistă în conținut, în direcția principală a dezvoltării sale, diversă în formele sale naționale și internaționalistă în spiritul și caracterul ei Este astfel o fuziune organică a valorilor spirituale create de toate popoarele Nu există o astfel de zonă de arte plastice pe care artiștii academiei să nu o îmbogățească Aceștia lucrează activ în uniuni creative, instituții de artă și științifice, în instituții de învățământ Unsprezece artiști remarcabili au primit titlul înalt de Erou al Muncii Socialiste, douăzeci au devenit laureați ai Premiului Lenin Printre aceștia se numără artiștii Tomsky, Anikushin, Kibalnikov, Kerbel, Iokubonis, Pimenov, Kupriyanov, Krylov, Sokolov (Kukryniksy), Kasiyan Șaptezeci de figuri ale artelor plastice au primit titlul onorific de Artist al Poporului al URSS Mulți membri ai academiei au fost aleși deputați în sovietice Astăzi putem spune pe bună dreptate că maeștrii academiei își îndeplinesc cu onoare datoria creatoare și socială Au creat lucrări care au câștigat recunoașterea și dragostea oamenilor Cele mai bune dintre aceste lucrări sunt marcate de un înalt nivel de pricepere, de generalizare artistică și au devenit clasici ai artei mondiale moderne, adevărate monumente ale erei noastre Printre acestea, sovieticii includ, pe bună dreptate, lucrări precum „Fata muncitoare și fermă colectivă ” de Vera Mukhina, „Războinicul eliberator sovietic ” de Yevgeny Vuchetich, „Interogatoriul comuniștilor” de Boris Ioganson, „Apărarea Petrogradului” de Alexander Deineka, „Walkers” lângă Lenin” Vladimir Serov, Mama partizanului de Serghei Gerasimov, Zborul fascist de Arkady Plastov, Zoya de Matvey Manizer, portrete de Pavel Korin și peisaje de Ural Tansykbaev Dragi tovarăși! Din cauza timpului limitat , desigur, nu sunt în măsură să numesc toate numele personalităților marcante ale Academiei de Arte a URSS, a cărei opera a îmbogățit artele plastice sovietice Lista lor este foarte extinsă Astăzi, în această zi solemnă, aducem un omagiu tuturor acestor artiști ai țării noastre În zorii puterii sovietice, marele Lenin a propus un plan de propagandă monumentală - un program de participare activă a artelor plastice la viața socială a țării Membrii academiei joacă un rol proeminent în realizarea ideii lui Lenin Lucrările lor dezvăluie ritmul istoric al poporului sovietic și întruchipează patosul idealurilor sociale Imaginea nemuritorului Lenin a primit o soluție profundă și talentată în propaganda monumentală Maeștrii academiei au ridicat ansambluri maiestuoase dedicate isprăvii poporului sovietic în Marele Război Patriotic A fost creată o galerie extinsă de portrete cu Eroii Uniunii Sovietice și Eroii Muncii Socialiste, generali remarcabili, războinici, oameni de știință, lucrători ai industriei și agriculturii noastre Ea dezvăluie în mod viu bogata lume spirituală a omului sovietic, un patriot al patriei sale Pe măsură ce societatea sovietică se dezvoltă, principiul artistic intră din ce în ce mai mult în viața noastră și influențează munca și viața oamenilor din ce în ce mai activ Aspectul orașelor și satelor se schimbă Nevoile estetice ale poporului sovietic cresc Comunismul este chemat să facă întreaga lume din jurul nostru frumoasă și demnă de om Aceste sarcini înalte necesită o căutare constantă de noi forme, întărirea legăturilor dintre creativitatea artistică și viața oamenilor și construcția comunistă Maeștrii artelor plastice lucrează constant la soluția figurativă a ansamblurilor arhitecturale și sculpturale, a stațiilor de metrou și a expozițiilor internaționale și contribuie la dezvoltarea esteticii tehnice și a meșteșugurilor de artă populară Arta plastică nu este doar un cronicar al istoriei poporului și al realizărilor sale actuale, ci și un educator care contribuie la formarea și dezvoltarea personalității umane Un loc special aici aparține picturii sovietice Cu pensula maeștrilor săi au fost surprinse imagini tipice ale contemporanilor noștri, s- au creat portrete deosebite și picturi tematice Numeroase peisaje dezvăluie frumoasa imagine a Patriei noastre, transformată de munca poporului sovietic Publicismul viu cu soluții ideologice și artistice profunde combină grafica politică, de șevalet și de cărți și reviste, ale căror înalte merite sunt cunoscute în întreaga lume Academia de Arte a făcut multe pentru dezvoltarea istoriei și criticii artei sovietice Instituțiile sale au pregătit o serie de lucrări fundamentale despre problemele teoriei și istoriei artei Generalizarea experienței artei realismului socialist, analiza tiparelor procesului artistic contemporan, studiul artei progresiste în străinătate, lupta fără compromisuri împotriva ideologiei burgheze — acestea sunt principalele direcții de cercetare ale istoricilor noștri de artă Câteva generații de artiști au venit la artele vizuale Aceștia performează cu succes la expoziții, îmbogățesc cultura spirituală a Patriei noastre Munca comună, cooperarea fructuoasă între Academia de Arte și Uniunea Artiștilor vizează sporirea în continuare a atenției acordate tinerilor creativi, crearea condițiilor necesare creșterii aptitudinilor profesionale și temperării lor ideologice Datoria maeștrilor generației mai vechi este de a identifica și modela tinerele talente, de a le insufla capacitatea de a surprinde cu sensibilitate tipicul din viața noastră , de a găsi forme perfecte pentru întruchiparea artistică a acestuia Arta socialistă este relativ tânără Dar se dezvoltă rapid și crește mai puternic odată cu dezvoltarea societății Sursa forței sale dătătoare de viață este spiritul său ideologic înalt, legătura sa inextricabilă cu viața oamenilor Acest lucru a fost arătat de expoziția aniversară a Academiei de Arte a URSS Lucrările prezentate pe ea sunt lucrări de mare valoare estetică, dezvăluind viu și pe deplin istoria țării, eroismul realității noastre Arta sovietică, care se află în fruntea culturii progresiste a timpului nostru, întruchipează idealuri progresiste și servește cauzei păcii și prieteniei între popoare În fiecare an, prestigiul său internațional, influența sa asupra procesului artistic mondial crește Se întăresc contactele academiei cu maeștri străini ai artei realiste Membrii săi de onoare sunt reprezentanți remarcabili ai culturii artistice a mai multor țări Oportunitățile ar trebui să fie folosite în continuare pentru a uni artiști de top în numele păcii, democrației și progresului tensiunii internaționale nu înseamnă o slăbire a luptei ideologice, care a fost și rămâne una dintre formele de luptă de clasă care nu slăbește în condițiile coexistenței pașnice a statelor cu sisteme socio-politice diferite Confruntarea în domeniul culturii capătă acum forme din ce în ce mai complexe Cu toată diversitatea diferitelor curente ale artei burgheze reacţionare , ea este unită în esenţa sa de clasă , în viziunea sa asupra lumii Propaganda militarismului, violenței, imoralității, rasismului - toate acestea constituie arsenalul pseudo - culturii burgheze Realismul socialist neagă în mod fundamental formalismul, decadența, primitivismul și lipsa de idei în artă Se dezvoltă într-o luptă constantă împotriva lor, pe baza principiilor leniniste de partid și caracter național Artistul sovietic este străin de imitarea curentelor formaliste, moderniste , generate de declinul culturii burgheze De asemenea, inacceptabile pentru noi sunt falsele teorii revizioniste care estompează granițele dintre arta socialistă și cea burgheză și propovăduiesc „realismul fără țărmuri”, ideea de a respinge tradițiile realiste Arta sovietică este fundamental ostilă la tot felul de idei vulgarizante, care își maschează conținutul reacționar cu frazeologie de stânga, care încearcă să lovească cele mai bune realizări ale culturii mondiale și proclamă lozinci de distrugere a artei Învățătura marxist-leninistă, dezvoltată creativ de partidul nostru, oferă cheia înțelegerii proceselor sociale contemporane, a căilor de dezvoltare a societății și a culturii acesteia Arta este o forță uriașă care afectează emoțional o persoană, o captivează și o captivează Artiștii sovietici folosesc această forță pentru a propaga ideile progresiste ale prezentului Dragi tovarăși! Acordarea Ordinului lui Lenin Academiei de Arte a Uniunii Sovietice este o recunoaștere a fidelității principiale față de drumul său și a succesului pe această cale În același timp, sporește și mai mult responsabilitatea academiei dumneavoastră pentru soarta artelor plastice sovietice și pentru dezvoltarea acesteia În condițiile construcției comuniste, responsabilitatea fiecărui artist față de societate crește Creșterea în continuare a nivelului ideologic de creativitate și exigență profesională este una dintre sarcinile importante ale Academiei și ale Uniunii Artiștilor din URSS Nu numai prezentul, ci și viitorul artei noastre aparține realismului socialist Pictorii, sculptorii și graficienii sovietici au un public excepțional de recunoscător și exigent Partidul şi poporul sunt încrezători că acest înalt premiu îi va inspira pe toţi artiştii ţării noastre să creeze noi lucrări deosebite care vor deveni parte din vistieria culturii multinaţionale sovietice Tov M A Suslov a anunțat Decretul Prezidiului Sovietului Suprem al URSS privind acordarea Academiei de Arte a URSS cu Ordinul Lenin și a atașat premiul pe steagul academiei în aplauze zgomotoase din partea publicului Acordarea Ordinului lui Lenin de către Academia de Arte a URSS este un eveniment semnificativ în dezvoltarea tuturor artelor plastice sovietice, o sărbătoare a întregii noastre culturi, a spus MA Suslov El i-a felicitat încă o dată pe membrii cu drepturi depline și pe membrii corespunzători ai Academiei, personalul acesteia, profesorii și oamenii de știință ai institutelor sale, pe toți artiștii sovietici pentru înaltul premiu al Patriei și le-a urat noi mari succese în cauza nobilă a dezvoltării puternice a cultura socialistă a marii noastre Patrie fc * * În numele echipei Ordinului Lenin al Academiei de Arte a URSS , N V Tomsky s -a adresat Comitetului Central al PCUS, Prezidiului Sovietului Suprem al URSS și guvernului sovietic cu cuvinte de profundă recunoștință pentru înaltul evaluarea activitatilor Academiei Când vorbim despre realizările culturii sovietice, a spus el, de fiecare dată cu sentimente filiale de profundă recunoștință și dragoste ne întoarcem către propriul nostru Partid Comunist Cu toții suntem acum profund impresionați de rezultatele Plenului din decembrie al Comitetului Central al PCUS Maeștrii artei sovietice multinaționale, la fel ca întregul popor sovietic, aprobă cu căldură hotărârile Plenului, proiectul Comitetului Central al PCUS pentru cel de-al -lea Congres al Partidului „Directii de bază pentru dezvoltarea economiei naționale a URSS pentru - ” Cu un sentiment de mare bucurie și mândrie în Partidul Comunist al Uniunii Sovietice, am întâlnit decernarea marelui luptător pentru pace, Leonid Ilici Brejnev, cu Medalia de Aur a Păcii F Joliot-Curie Patosul afirmării vieții, a spus N V Tomsky în continuare, entuziasmul romantic , aspirația pentru viitor, spiritualitatea cu idealurile comuniste, ideile de internaționalism, pace, progres - aceste trăsături ale artei realismului socialist o împing la pozițiile cele mai avansate în dezvoltarea spirituală a omenirii, în cunoașterea sa artistică și estetică a lumii Avem ceva de afirmat în artă, avem pentru ce să luptăm Misiunea publică a artistului este acum mai mare ca niciodată Artistul sovietic este înainte de toate un artist-cetăţean, un participant activ în procesul de construire a comunismului Niciodată până acum, în nicio epocă, arta nu a fost atât de activ inclusă în cele mai largi mase de oameni ca acum creativ și științific al academiei susține, dezvoltă și promovează principiile înalte ale artei realismului socialist din pozițiile de partid, expune caracterul anticomunist al culturii burgheze decadente cu argumente științifice profunde și respinge hotărât orice încercare de subversiune ideologică în domeniul istoriei artei și al criticii de artă și esteticii Președintele Academiei de Arte a URSS a asigurat Comitetului Central al PCUS, Prezidiul Sovietului Suprem al URSS și Consiliul de Miniștri al URSS că personalul Academiei va continua să-și dedice toată puterea, toate flacăra sufletului său spre înflorirea în continuare a artei realismului socialist Personalul Academiei de Arte a URSS a fost felicitat pentru înaltul premiu de către președintele Consiliului Uniunii Artiștilor din URSS, N A Ponomarev, mecanicul Uzinei de Automobile din Moscova , numit după I A Likhachev, Eroul Muncii Socialiste V S Pavlovsky, secretarul Consiliului de administrație al Uniunii Arhitecților din URSS N N Ullas Cu mare entuziasm, participanții la ședința solemnă au acceptat scrisoarea de felicitare adresată Comitetului Central al Partidului Comunist al Uniunii Sovietice (TASS) artă / REVISTĂ MINISTERUL CULTURII AL URSS UNIUNEA ARTISTILOR URSS ACADEMIA DE ARTE A URSS Spre al XXV-lea Congres al PCUS N Tomsky Partidul este cârmaciul nostru A Ananich Vă așteptăm artiști E Moiseenko Scopul înalt al art Arta plastică sovietică a prezentului E Pugacheva arta acuarela, zece A RojinArtiști pe șantierele planului cincinal optsprezece M Chegodaeva Artist și carte A EvseevSculptorul Boris Svinin O Obolsina Imagini poetice ale Armeniei E Vandrovskaya Artistul Sahi Romanov Din experiența istoriei și criticii artei sovietice A Sidorov Primii pași ai istoriei artei sovietice ( - ) Întrebări teorii V Lazarev Problema timpului în compozițiile spațiale * Artă străină contemporană Jozef Mroschak Concursul Internațional de Poster A Bogdanov Tradiții în pictura siriană X patrimoniu artistic V Markova Pictură necunoscută în colecția Muzeului Pușkin N Speshilova Două picturi de la Muzeul Ulyanovsk Y Zolotov Data picturii din Lviv „Plată” Critică și bibliografie L Bretanitsky Cercetare valoroasă Recenzie străină Viața artistică a Uniunii Sovietice Editor sef Editorial colegiu Secretar responsabil Sef departament de artă sovietică Departamentul de Patrimoniu Artistic X Art Editor Tehnic Editor Layout Pe coperta: Abordare editii: ANUL PUBLICĂRII A TREICEȘI ȘI NOUEA EDITURA „ARTA” MOSCOVA V M Zimenko L I Akimova (editor-șef adjunct) M V Alpatov V P Efanov V S Kemenov A K Lebedev G S Melikhov N I Sokolova N V Tomsky Yu E Osmolovsky L F Belogorlova I G Sapego I I Smirnova I V Lukina N B Startsev I Pekur Ești o parașută Ulei S Popov V I Lenin Gips G Glonti Din seria Chiatura Gouache, tempera Moscova, K Kozitsky per , tel : - - Manuscrise nu te intorci Semnat pentru imprimare 'XII A Bum l Imprimați l zece Uch -ed, l Pret p k Tiraj Ordin Tipografie experimentală Institutul de Cercetare a Tipografiei din întreaga Rusie Goskomizdat al URSS Moscova, Bulevardul Tsvetnoy, © Editura Art, O Grechina Slavă Muncii Poster tempera Partidul este cârmaciul nostru N V Tomsky Erou al Muncii Socialiste, Artist al Poporului al URSS, Președinte al Academiei de Arte din URSS Se apropie ziua în care trimișii marelui Partid Comunist al țării noastre se vor aduna pentru a douăzeci și cincea oară în forul lor suprem Fiecare sovietic simte un sentiment de mândrie în partidul său natal Creat de marele Lenin, Partidul Comunist a trecut de la primul la cel de-al douăzeci și cincilea congres pe o cale gigantică care a schimbat radical soarta Patriei Toate realizările istorice din viața poporului — pregătirea și desfășurarea revoluției socialiste proletare, lupta și victoria asupra dușmanilor în anii Războiului Civil și a Marelui Război Patriotic , construirea socialismului, triumful politicii ale păcii — au fost rezultatul muncii de conducere titanică a Partidului Comunist Poporul sovietic, popoarele țărilor fraterne ale socialismului, toată omenirea progresistă, iubitoare de pace, au primit cu profundă satisfacție acordarea tovarășului L I Brejnev cu cel mai înalt premiu al Mișcării pentru Pace Mondială - Medalia de Aur a Păcii F Joliot-Curie ca o expresie de recunoștință față de sovietic față de popor, față de partidul leninist, personal față de tovarășul L I Brejnev pentru contribuția sa enormă la lupta pentru pacea mondială, pentru libertatea și fericirea popoarelor Muncitorii din arta sovietică pot spune pe bună dreptate că munca lor este inseparabilă de isprăvile eroice militare și de muncă ale poporului sovietic Cele mai importante principii ale artei socialiste – veridicitatea, naționalitatea, ideologia comunistă și spiritul de partid – sunt întruchipate de artiștii sovietici din ce în ce mai intenționat Aceste principii sunt predate de epoca noastră eroică, însăși viața noastră în avansul ei neîncetat către comunism Partidul Comunist este un prieten sensibil și un mentor grijuliu Prin exercitarea de conducere în domeniul literaturii și artei, Partidul îi ajută pe artiști să înțeleagă corect procesele vieții și lupta ideologică în lumea modernă, să fie în fruntea luptătorilor pentru progresul social Influența ideologică a Partidului asupra celor mai largi pături ale intelectualității artistice este excepțional de fructuoasă Lucrătorii literaturii și artei asociază toate realizările lor cu conducerea călăuzitoare a partidului, care pentru ei, ca și pentru întregul popor, întruchipează mintea, onoarea și conștiința epocii noastre principii fundamentale în domeniul conducerii artei Încă cu de ani în urmă, în articolul „Organizarea partidului și literatura de partid”, el a formulat principiile spiritului de partid și naționalitatea literaturii revoluționare și a fundamentat teza adevăratei libertăți a artistului în socialism Fidelitatea acestor principii a găsit cea mai profundă confirmare a vieții însăși Sensul judecăților remarcabile ale lui Vladimir Ilici Lenin despre artă este că artistul într-o societate socialistă nu este limitat de nimic în dorința sa de a sluji poporul și de a progresa cu creativitate Pe această cale nobilă, societatea socialistă oferă artistului spațiu deplin pentru exprimarea creativă a tuturor trăsăturilor sale individuale unice Oamenii, partidul sunt interesați de diversitatea artistică, de a avea cât mai multe descoperiri artistice originale , o reflectare proprie, deosebită, dar neapărat veridică în artă a fenomenelor complexe ale realității Partidul Comunist este cel care este interesat să obțină de către artiști cea mai completă, adevărată libertate a creativității Este interesată să vadă cât mai multe talente, bune și diferite, înflorind în arta noastră Explicația tovarășească, sprijinul atent și grijuliu pentru fiecare artist care se străduiește cu onestitate să slujească poporul, sunt caracteristice conducerii partidului într-un domeniu complex, specific al vieții spirituale - arta De aceea conducerea partidului este o atmosferă vitală naturală pentru artiștii noștri Mulți dintre artiști înșiși sunt membri ai marii familii comuniste, dar chiar și cei care nu sunt formal în partid simt inseparabilitatea aspirațiilor lor creative de treburile acesteia Arta este una dintre cele mai complexe și, în același timp, cele mai eficiente forme emoționale de ideologie Nu poate sta departe de lupta ideologică tensionată care continuă neîncetat între lumea socialismului și lumea capitalismului Slăbirea frontului ideologic din partea noastră va fi imediat exploatată de inamic De aceea, Partidul ne cheamă să fim vigilenți, să propagam activ principiile ideologice ale comunismului, să ridicăm constant nivelul ideologic al creativității, să ne îmbunătățim abilitățile artistice Dezvoltarea unei culturi socialiste multinaționale care afirmă ideile de internaționalism, umanism, pace și progres este cea mai importantă condiție pentru avansarea în continuare a întregii culturi mondiale progresiste Misiunea istorică mondială și rolul culturii sovietice este acum mai mare și mai responsabilă decât oricând Partidul Comunist îndreaptă, de asemenea, atenția personalităților culturale sovietice asupra acestui lucru În procesul de construire a comunismului, rolul Partidului ca avangarda încercată și testată a poporului crește și mai mult Toate gândurile noastre despre viitor sunt legate de petrecere tovarășul LI Brejnev , secretarul general al Comitetului Central al PCUS , l-a numit lupta de cinci ani pentru înaltă calitate Această cerere cea mai importantă a Partidului este legată cel mai direct de munca maeștrilor artelor Lucrările create de artiști ar trebui să fie și mai profunde în conținut, perfecte în măiestrie și să îndeplinească cele mai secrete aspirații ale oamenilor Procesul de construire a comunismului va fi caracterizat printr-o extindere suplimentară a gamei de teme și imagini ale artei sovietice, o bogăție și mai mare de conținut, o dezvăluire mai vie a individualităților creative ale artiștilor noștri, unde toate fațetele artei sovietice multinaționale ar trebui strălucește cu o nouă strălucire Și nu există forțe în lume care ar putea înlătura arta noastră de pe calea principală a dezvoltării ei Noi toți, lucrători ai artei sovietice, cu oco Ne numim cu mândrie asistenți fideli și de încredere ai Partidului Acest titlu înalt și onorific impune multe obligații, impune o mare responsabilitate operei artistului Creșterea în continuare a culturii spirituale a poporului ne obligă să păstrăm puri și să dezvoltăm principiile metodei creatoare a artei noastre — realismul socialist, care este o realizare istorică mondială a culturii socialiste Cultura sovietică se caracterizează printr-un optimism irezistibil, care afirmă viața, o credință profundă în mintea umană, în triumful complet al idealului comunist pe pământ Acest optimism al culturii sovietice reflectă inevitabilitatea istorică a victoriei comunismului Proiectul Comitetului Central al PCUS pentru cel de-al -lea Congres al Partidului Comunist al Uniunii Sovietice „Directii de bază pentru dezvoltarea economiei naționale a URSS pentru anii - ” deschide noi orizonturi și perspective inspiratoare pentru țară Rămân multe de făcut pentru a spori în continuare rolul culturii și artei socialiste în educația ideologică, politică, morală și estetică a oamenilor muncii și în formarea aspirațiilor lor spirituale Esența inovatoare a artei sovietice deschide în fața fiecărui artist cele mai largi posibilități de căutări creative, care nu ar trebui să fie nefondate, ci intenționate Problema inovației veritabile nu poate fi pusă decât în modul în care a înțeles-o V I Lenin când a scris: „ trebuie să crească o artă comunistă cu adevărat nouă, mare, care să creeze o formă în concordanță cu conținutul ei” Mergem și vom ajunge la crearea acestei noi, mari arte comuniste Îndrumarea acesteia este activitatea de conducere și de îndrumare a Partidului nostru comunist natal K Zetkin Amintiri ale lui V I Lenin Editura Gospolit, , p Vă așteptăm, artiști! A Ananich lucrător de șoc al muncii comuniste, reglator al atelierului de șasiu al unei fabrici de automobile (Minsk) De unde a început dragostea mea pentru artă? Acum mi se pare că m-am născut cu ea Nu știu de ce, dar în copilărie am colecționat cărți poștale și reproduceri Puțini dintre ei au ajuns în satul în care am copilărit înainte de război, anii ; Iar celor care mi-au căzut în mâini, a existat o atitudine specială, atentă, respectuoasă Îmi amintesc printre ele de Burr of Lacquers a lui Repin, Morning in a Pine Forest, a lui Shishkin Aceste picturi, chiar și în cea mai neprețuitoare reproducere , păreau un miracol A mai fost un miracol în apropiere - opera tatălui meu Era fierarul din sat Dar fierăria din sat nu seamănă deloc cu ceea ce vezi într-un magazin modern de fabrică Toate cu mana, toate cu ochiul Și câtă dexteritate, dexteritate și, probabil, ceva din abilitățile artistului a fost nevoie pentru a forja, de exemplu, o seceră Mi se pare că îndoirea sa este similară cu traiectoria unei rachete sau a unei nave spațiale Este foarte chipes Cu o secera greșită și urâtă , ar fi incomod să culegeți Cele mai simple, cele mai obișnuite lucruri te pot aduce mai aproape de artă, dacă o persoană caută o întâlnire cu aceasta Dar niciodată, nici în copilărie și nici în tinerețe, nu am visat să devin artist Am crezut atunci – iar acum sunt convins – că artistul este un mare talent Și există talent nu în sine, nu de dragul tehnologiei, ci dat în slujba artei Și atunci toată viața nu mai aparține numai tie, ci altora, celor pentru care arta este, după cum spun poeții, o ispravă a inimii Probabil că toți cei care vor să fie artist ar trebui să-și măsoare forța Este el gata pentru o asemenea ispravă? Am ales o meserie, ca un tată, un muncitor Au trecut douăzeci și unu de ani în fabrică Iată onoarea și datoria mea Baza vieții Dar pentru inimă, arta este pe primul loc Nimic nu-l poate înlocui Fără artă, viața și-ar fi pierdut culorile pentru mine Prin urmare, încerc să învăț ceva în desen și pictură Sunt deja fericit că am adoptat abilitatea de a observa de la artiști Toată lumea este obișnuită cu faptul că în fiecare an iarba devine verde, sălcii înfloresc, cerul devine albastru Dar dacă știi să arăți, te vei simți ca cerul și iarba, iî salcii radiază bucurie Dar în fabrica noastră ? Vei admira munca din forja, turnatorie Acolo în fiecare zi „îmblânzind focul” O astfel de muncă depinde de oameni foarte puternici, cu un caracter puternic Și cât de frumoși sunt în hainele lor ignifuge! Uneori fac schițe din ei după-amiaza Ce și-ar dori un artist adevărat Pentru mine, desigur, nu iese atât de bine pe cât mi-aș dori De aceea desenez pentru a simți mai bine frumusețea Cine vede frumusețe în viață, pentru asta, arta nu este o comoară cu șapte peceți, ci deschisă tuturor Școala rusă și sovietică de pictură îmi este cea mai dragă Îmi place Levitan pentru poezie Picturile sale sunt experimentate ca muzica lui Glinka sau poeziile lui Yesenin Arkhipov, Yaroshenko, Makovski se ating cu dragoste pentru oamenii de rând Când citiți despre clasici ruși, cel mai adesea întâlniți cuvântul „naționalitate” Nu este întâmplător, este un cuvânt Așa îl înțeleg: se pare că și acum acești artiști pot să se întristeze, să se bucure, să simpatizeze cu oamenii Sunt artiști care sunt deosebit de puternici Lucrările lor acţionează ca muzica lui Beethoven sau Şostakovici Repin, Van Gogh, Siqueiros - chiar și atunci când te uiți la reproduceri, înțelegi că acestea par să-și transmită puterea, fac o persoană mai curajoasă, mai îndrăzneață Nu pierd niciun spectacol Cum să nu fii interesat de ceea ce fac artiștii noștri? Marea artă poartă întotdeauna adevărul despre timpul său Vrei să o vezi Și când te uiți la tablouri, crezi în unii artiști, dar nu în alții M Savitsky dă picturilor sale o suflare interioară În „Madona partizană” există o puritate spirituală atât de firească și simplă, care de la sine se poate transforma în eroism Imaginea ei îmi amintește de eroina unui film bun Se numește „Nu există vad în foc” Atât în imagine cât și în film există unul și același adevăr al unui personaj popular Și îi pasă de toată lumea În viață, adevărul înalt pare să fie dizolvat și, prin urmare, este rareori văzut la fel de clar ca în artă Artistul gândește și fantezează pentru asta , poate desena „incorect”, nu exact așa cum se întâmplă, pentru a o arăta Mi-ar plăcea ca adevărul imaginii să fie atât în mare, cât și în mic Nu-mi place când, să zicem, pământul sau un copac sunt doar pete de culoare, chiar dacă sunt frumoase Într-adevăr, în natură, pământul trăiește și respiră, fiecare copac diferă unul de celălalt Arta, la fel ca natura, nu tolerează golul Artistul trebuie să generalizeze și să umple tabloul cu observație Și aceasta este o mare pricepere Un astfel de maestru a fost, de exemplu, Ioganson Și acum există pictori precum Kugach, Korzhev, în care puteți vedea întregul și fiecare detaliu este ales Oamenii nu pot fi indiferenți față de frumusețe, adevăr, pricepere Arta îi exaltă Se respectă mai mult, lucrează mai bine Viața devine mai fericită și mai bogată Acestea nu sunt cuvinte, ci un fapt Acest lucru este ușor de verificat La fabrica noastră, peste două mii de oameni participă la spectacole de amatori De două-trei ori pe săptămână fiecare dintre ei are cursuri sau repetiții, concerte Își petrec aproape tot timpul liber Și care sunt rezultatele? Nu este suficient să spunem că nimeni nu se plânge, iar toată lumea merge voluntar în cercurile și studiourile lor, doar din mare dragoste pentru artă Avtozavod este mândru de ansambluri precum un cor masculin, o varietate de ansamblu vocal și instrumental, ansamblul vocal Zhuravinka, un cor de cântece rusești și un grup de dans popular Ei performează la egalitate cu artiștii profesioniști Poate lucrarea suferă de asta? Nimic de genul asta Toți participanții la spectacolele de amatori sunt lideri de producție, oameni respectați în ateliere Printre ei sunt și inovatori Și, de altfel, printre iubitorii noștri de artă nu a existat nici măcar un singur care încalcă disciplina muncii sau ordinea publică Cred că este pentru că oamenii au un suflet crescut de artă Există o asociație a poeților lor care lucrează la MAZ Dar mai ales avem, poate, activitatea muzicală în sine Și dacă nu aș putea să desenez deloc , aș merge să învăț să cânt la acordeon Nu pot împărți: dacă iubești arta, atunci vei înțelege Iar sunetele și culorile mi se par frați Adevărat, al doilea „frate” de la fabrică a fost fără adăpost pentru o lungă perioadă de timp Cât muncesc, am așteptat atât de mult să se deschidă izocercul Și, în sfârșit, există un studio de artă Până acum s -au înscris aproximativ treizeci de persoane Au început cursurile Poate nu un fapt „la scară largă” Și pentru noi, iubitorii de scris plin de viață, este foarte important Chiar și ieri, mulți dintre noi nu ne cunoșteam, dar acum suntem oameni cu gânduri asemănătoare Liderul nostru, absolvent al institutului, s-a pus pe treabă cu ardoare Am văzut cum scrie studii - le-a plăcut Deși este potrivit pentru unii dintre noi ca fii, vom crește în preajma lui Viața noastră a devenit mai frumoasă și mai bună În atelierele noastre sunt artiști și muzicologi, dar nu au fost artiști și specialiști în arte plastice Așa că vreau să spun artiștilor, nu doar celor din Minsk, și nu numai din echipa mea uriașă de lucru, ci și din sute de similari: veniți la fabricile noastre! Avem nevoie de tine! Lasă-i să fie în palatele culturii, în atelierul colțurilor roșii ale expoziției, lasă-ne să te cunoaștem personal! Ne cântăm unul altuia meme! Material pregătit de E Pugacheva Scopul înalt al art E Moiseenko Artistul Poporului al URSS Secretarul Consiliului de Administrație al Uniunii Artiștilor din URSS Problema măiestriei este unul dintre subiectele eterne de discuție Adesea trucurile tehnologice, izbitoare miraculoase, ne fac să admirăm cum se face Când te uiți la desenul lui Van Gogh cu un simplu creion, devii literalmente amorțit de descoperirea impresionantă, acuratețea viziunii, autenticitatea sentimentului și transmiterea vieții Și deodată ceea ce a admirat înainte devine gol și chiar inutil Ce s-a întâmplat? Fascinație pentru prepararea deliberată? La urma urmei, acesta este doar un concomitent, secundar În spatele tehnicismului este imposibil să ascunzi sărăcirea unei atitudini personale Auzim adesea: „Trebuie să creăm lucruri” Dreapta Astfel un lucru devine un lucru, timpul lui face un lucru, evaluarea oamenilor Sau când te uiți cu ce durere te privește ochiul din pânzele lui Rembrandt , te simți cumva rece din cauza forței acțiunii, sau când privești figura învinsului Menșikov cu pumnul strâns, uiți cum s-a făcut, dar începe să înțelegi de ce a fost făcut În primul rând, pentru a realiza o înțelegere corectă a gândurilor care sunt prezentate, este necesar să subliniem că aici nu există nicio contradicție Este vorba despre adevărata măiestrie condusă de obiective înalte În lucrările marilor maeștri menționați mai sus, expresivitatea desenului, suprafața picturală, logica compozițională a soluțiilor spațiale - tot ceea ce noi, admirând, admirând, era organic , natural și inseparabil unul de celălalt Acum, însă, mijloacele tehnice capătă adesea o anumită autonomie, devin scopul însuși, neutralizând cunoașterea lumii, sarcinile cercetării ei artistice Unii oameni vorbesc uneori despre eliberarea de lanțurile cunoștințelor profesionale, de prejudecăți și idei fixe care se presupune că împiedică procesul viu al dezvoltării artei Ei cred că este necesar să creăm „cum se îmbracă Dumnezeu cu sufletul” Sufletul cântă - și tremurul lui pe pânză; naivitatea necomplicată a sufletului este atinsă de inocență, de emancipare exterioară Când a fost și cine a avut-o? Alții sunt înclinați să se refere la Marc Chagall, la eliberarea sa „uimitoare” de logica lumească banală, când regulile plictisitoare și inflexibile își pierd forța înaintea ficțiunii E chiar asa? Ei bine, în primul rând, este un cântec cântat O singură dorință de emancipare clar nu este suficientă Eliberarea vine ca urmare a mai multor motive și nu pentru toți cei care visează la ea și, în al doilea rând, slăbirea nu este arbitrar Cât despre Chagall, după părerea mea, memoria lui pare să se agațe de visele tinereții, iar această amintire îl bântuie, îl bântuie, nu-l dă drumul Dor de copilărie, de Vitebsk, soarta deosebită a artistului — aș spune, un fel de nostalgie — colorează opera acestui maestru Nu poate scăpa de el însuși, prin urmare, a împrumuta de la el o altă persoană , o altă soartă, va fi întotdeauna absurd, străin Trebuie să fii Chagall, să ai o astfel de biografie pe care să gândești și să creezi ca el Și asta, de altfel, nu este doar în cazul lui Chagall Acesta este motivul pentru care orice versificare este inacceptabilă; fie că este o lucrare „în spiritul oricui”, ea va fi mereu străină, va provoca supărare, iritare și protest, căci tot ceea ce este adevărat este sincer, suferit, experimentat Imitația este secundară, este indiferentă Ficțiunea, fantezia este o raritate, este un dar al artei Capacitatea lui de a da viață incredibilului , de a fi crezut sau de a face din viața obișnuită un basm, o legendă, de a întoarce viața celor plecați Aceasta este capacitatea artei După cum a spus Pușkin : „Voi vărsa lacrimi din cauza ficțiunii” Dar ficțiunea nu se poate naște decât din viață, dintr-o cunoaștere profundă a ei În general, arta se manifestă în moduri diferite Citim cu încântare Maestrul și Margareta de Bulgakov, un lucru neobișnuit, plin de situații fabuloase, misterioase, presupuneri și reflecții Dar există un altul, bazat pe pământesc, real și nu mai puțin drag omului, cum ar fi, să zicem, lucrările lui Surikov, Rembrandt, Konchalovsky Viața și ficțiunea, împletite, dau naștere artei înalte Să spunem asta: Uneori mi se pare că soldații care nu au venit de pe câmpurile însângerate nu au murit la un moment dat pe pământul nostru, ci s-au transformat în macarale albe Ce este asta? În primul rând, este înaltă poezie Trecutul și prezentul s-au împletit Ea ne face să ne ridicăm, să ne acordăm la o melodie înaltă, în care viața, amărăciunea pierderii sunt amestecate cu un basm Ea realizează „durerea acută a memoriei ”, ceea ce face ca patosul ei civic să sune mai ascuțit și să tulbure suflet Iată ce poate face un cuvânt când devine artă Cuvântul devine mai greu, plin de sens, arde, se scufundă în suflet, pentru că în spatele acestor cuvinte stau concepte uriașe Există multe exemple în acest sens în arta sovietică, atât în poezie, cât și în pictură Ei bine, să zicem, lucrări precum „Apărarea Petrogradului” de A Deineka sau „Jurământul partizanilor siberieni” de S Gerasimov Despre ce sunt aceste poze? Despre viață, despre eroism, despre moarte de dragul vieții, despre revoluție , despre demnitatea umană, despre egalitate, despre oameni care au gustat din libertatea pe care au câștigat-o și sunt gata să o apere Cam mult Ca orice operă de artă autentică , este foarte emoționantă , ambiguă Aceasta nu este o informație lipsită de pasiune Acest tip de artă necesită mult efort mental Există o amintire, există un trecut, fiecare națiune are a lui Ca artist, fiecare națiune are propria sa biografie și, cu cât biografia este mai bogată, cu atât mai strălucitoare și mai unică lucrarea sa Opera artistului este o reflectare a experienței trecutului, prezentului și reflecției asupra viitorului Nu există prezent fără trecut și nici viitor fără prezent Iar cel care uită trecutul nu cunoaște viitorul Uitare , de unde ești și ce este în spatele tău, ce tradiții ne eliberează de memorie și ne dezleagă mâinile? Când totul este posibil, atunci nu există criterii și nici o încredere în valorile morale, etice și artistice create de oameni În acest sens, următoarea publicație a conversației dintre S Dergachev și Ch Aitmatov nu este lipsită de interes „Aitmatov și-a amintit conversația cu un poet celebru I-a povestit despre călătoria în patria sa din stepele Voronezh El stă la casa fratelui său mai mare la samovar, vorbește, iar fratele lui îi spune brusc: * Luați oglinda! * Nu inteleg * Oglinda, zic eu, scoate-o?Vizitatorul ridică din umeri neîncrezător Și fratele îi explică calm așa ceva: „Iată-mi vorbești, în timp ce tu însuți admiri un fel de „oglindă”, nu te uiți la mine , ci la propria ta reflecție Luați oglinda aia și uitați-vă la mine! Îndepărtat? * Da * Ei bine, ce vezi? * Te văd * Și apoi, la spatele meu, pe cine vezi? * Îl văd pe tatăl meu * Ei bine, ce urmează? Îl vezi pe bunicul, străbunicul la spatele tatălui tău?Poetul, firește, a fost surprins de un atac atât de furtunos, iar fratele său mai mare, ca un adevărat critic, i-a explicat că în literatură este necesar să înfățișeze o persoană nu numai de aproape, ci și de departe Sarcina literaturii este în cunoașterea naturii umane, iar profunzimea acestei înțelegeri este de neconceput fără trecut, fără istorie " Evident, orice artă nu se poate dezvolta fără pământ istoric, fără să se bazeze pe originile naționale Arta nu cunoaște vârsta Arta este creată de bătrâni și tineri Iar tinerii pot fi neputincioși, iar bătrânul este îndrăzneț și puternic din tinerețe Talentul nu se retrage Credințele, viziunea asupra lumii - aceasta este baza care unește oamenii, atât tineri, cât și bătrâni Tinerețea nu este o credință sau, așa cum sugerează unii astăzi, „o concepție a unei unități biologice” Tinerețea este o etapă din viața unei persoane, deși are anumite trăsături datorită faptului că este tinerețea Ei bine, în special, maximalismul, un scepticism binecunoscut în raport cu bătrânii Tinerețea se caracterizează printr -un sentiment crescut de demnitate, vulnerabilitate , judecăți uneori peremptive, atenție la propria înțelegere a interpretării lumii și a problemelor sale ca fiind singura și adevărată Uneori, imaturitatea în evaluarea influențelor, debordarea de informații, voința și lipsa de responsabilitate în chestiuni estetice se transformă în iresponsabilitate socială în creativitate și în viață Nu există cuvinte, arta se dezvoltă în lupta împotriva rutinei, a stagnării, ștampila este ostilă artei, arta nu tolerează ignoranța, dar arta implică și disciplină Nu uimi prin diferențe, acolo unde există mai mult din poziție decât din profunzimea interioară și rezistență Tinerețea este arta noastră de mâine Acestea nu sunt fraze generale, ci în primul rând noi posibilități; sosirea de noi forţe în artă inspiră speranţă Trebuie să lucrăm la formarea unei viziuni asupra lumii, la soluționarea problemelor care nu ne oferă lor sau nouă liniște sufletească Este necesar ca o adevărată înțelegere înaltă a scopului artei să devină convingerea interioară a artistului Cineva a spus că un artist ar trebui să lucreze pentru faima lui timp de zece ani și se presupune că atunci faima va funcționa pentru el încă zece ani E chiar asa? Trebuie să muncim mereu, și nu pentru glorie Ea va veni dacă arta este vie, nu ștearsă asta, și dacă nu vine, atunci în interior nu va exista niciun sediment al acelei agitații inutile în jurul popularității și a setei aferente de a mulțumi și, uneori, chiar a lipsei de sinceritate Principalul lucru este să fii înțeles dacă vorbești cu adevărat despre ceva important și necesar, nu cu intenția egoistă de a fi observat Un fel de popularitate zgomotoasă dă naștere la o mulțime de iluzii în unele instabile și însetate de ea, a căror irealizabilitate strică atât creativitatea, cât și caracterul Nimeni nu dă numele artistului Nu se moștenește Arta autentică este hrănită de o primăvară mereu vie - realitate Lev Tolstoi a spus: „Cu cât o primește mai adânc , cu atât este mai comun tuturor, cu atât mai familiar și mai drag” O nevoie organică trăiește într-o persoană când le împărtășește În cele din urmă, artistul este mulțumit de nevoia muncii sale, de creativitatea sa Și este trist și trist când este singur Un artist nu poate crea în afara gândurilor oamenilor, spiritului vremurilor viață spirituală plină de sânge a societății este de neconceput fără artă Omul va avea întotdeauna nevoie de artă Arta este conștiință, este memoria oamenilor, este portretul unei epoci Arta a fost întotdeauna de clasă A afirmat întotdeauna anumite interese de clasă, a luptat pentru ele, s-a opus ceva Arta sovietică luptă pentru idealurile noastre înalte de a construi o societate comunistă Ea afirmă aceste idealuri înalte Arta sovietică, născută din revoluție, poartă o încărcătură de energie inepuizabilă, pentru ea A Deineka Apărare Petrograd Ulei în art Arta ar trebui să-i ofere o sărbătoare pentru suflet, pentru minte, pentru ochi Există momente sfinte de comuniune cu frumusețea Sunt de neuitat, sunt așteptați, sunt căutați Trebuie să existe înțelegere reciprocă între artist și privitor Unii esteți resping această nevoie de înțelegere reciprocă cu aplomb cinic , argumentând că arta este autonomă, că se dezvoltă în afara contactului cu privitorul Nu este adevarat! Nu există sentiment mai vesel pentru un artist decât atunci când gândurile lui creative răsună în sufletul privitorului, când are nevoie de ele, reflectă gândurile oamenilor, este mereu cu oamenii, cu lupta lor, se bucură alături de el în victoriile lui, este cu el și în zile de durere și pierdere Are nevoie Este mereu actualizată, așa cum viața însăși este actualizată Rolul artei în viața societății, în propaganda idealurilor comuniste, în educarea principiilor morale și umane este mare Mare și nobil este scopul nostru Astfel, haideți să o slujim cu deplina dăruire a puterii noastre și nu există o fericire mai mare pentru un artist atunci când munca lui se contopește și cu opera a milioane de sovietici! Arta acuarela Lumea și personalitatea artistului E Pugacheva Vara trecută, cea de-a IV- a Expoziție de acuarelă a întregii uniuni și-a sărbătorit prima aniversare Au trecut zece ani de când acuarela, dezvoltându-se într-o nouă calitate modernă , a devenit o formă activă de creativitate Zece ani În această perioadă scurtă, în condiții diferite sau la un moment diferit, s-ar putea să nu fi avut loc schimbări semnificative în art Dar acuarela în acest deceniu a decolat „fără o treabă” și imediat pe verticală în sus - procesul de dezvoltare a fost atât de compact, intens și impetuos Nu se poate spune că această decolare a fost de la marca „zero” Acuarela este carnea cărnii întregii arte sovietice și, mai ales, a picturii Ea a avut, de asemenea, tradiții specifice acuarelelor proprii, stabilite de lucrările lui V Serov, M Vrubel, A Benois și mulți alți maeștri de la sfârșitul secolului trecut și începutul acestui secol O cultură estetică înaltă a fost păstrată de mulți artiști sovietici Merită amintit lucrările mari, monumental construite ale lui V Snarog Seria de acuarele magistrale Creat II Konchalovsky, A Deineka, S Gerasimov,* A Fonvizin, V Konashevpch, B Lebedev Și totuși, în anii și , pictorii au recurs cel mai adesea la vopsea „apă” doar pentru schițe, studii sau schițe rapide Și, poate, acest rol auxiliar în artă a dus la o perioadă destul de lungă de uitare Nu, nimeni, desigur, nu a uitat că există o astfel de vopsea A fost oferită pentru a lucra pentru copii și artiști începători, a fost folosită pentru retușuri ușoare ale desenelor , dar nu a fost considerată, ca să spunem așa, a fi artă „în sine valoroasă” Schimbări semnificative de atitudine față de acesta au avut loc datorită politicii lungiviziune a Consiliului Uniunii Artiștilor din URSS și a fostului președinte al acesteia, Ekaterina Fedorovna Belashova Ea a ghicit cu înțelepciune calitățile acuarelei, care au fost cu adevărat nedescoperite și cele mai în consonanță cu modernitatea , cea mai mobilă și operațională pictură Vopseaua pe bază de apă a fost întotdeauna indispensabilă și convenabilă pentru artist în călătorii Această proprietate a ei a fost folosită pentru primul imbold de mișcare înainte Multe grupuri creative unind artiști din toate republicile Uniunii s-au dispersat în toată țara Iar rezultatul nu a fost lent de spus În , au avut loc primele recenzii republicane, iar rezultatele lor au făcut posibilă organizarea Primei Expoziții de Acuarele Unisionale De atunci, astfel de expoziții au fost organizate la fiecare trei ani și fiecare dintre ele a marcat schimbări luminoase și evidente în această formă de artă O scurtă biografie a acuarelei moderne este destul de independentă și nu este sincronă cu mișcările care au loc atât în pictură, cât și în grafică, deoarece acuarela avea propriile sarcini, urgente și definitive Prima este stăpânirea tehnicii, dezvoltarea ei de la retușuri, de la ucenicie la maturitatea picturală profesională Rezolvarea acestei probleme a dat naștere a ceea ce s-a numit „ etudism ” Căci pe ce altceva, dacă nu pe studii, să stăpânești tehnica? După ce dorința de a scăpa de schiță a provocat căutări experimentale în ateliere și unele abateri de la munca directă în aer liber Aceste căutări, la rândul lor, au dus la o pasiune excesivă pentru tehnica picturii, frumusețea tehnicii Și, în sfârșit, în ultimii ani a apărut un puternic flux creativ, care vizează în întregime aprofundarea și extinderea sarcinilor figurative de conținut Acum a venit etapa în care specificul problemelor pur „acuarele” a încetat să mai fie primordial Acum ei „se alătură” complet cu problemele întregii arte plastice sovietice Intensitatea proceselor „trăite” de acuarelă a devenit o expresie a creșterii spirituale a artiștilor: de la încercări de stăpânire, de la fixarea naturii la lumea imaginilor, de la invenție la sinceritate A patra expoziție de acuarele a fost prezentată la Palatul Artelor din Minsk Interesul față de ea, entuziasmul artiștilor a fost dovedit de faptul că la vernisajul și discuția expoziției au venit peste șaptezeci de oameni din toate colțurile – de două ori mai mulți decât cel prevăzut De remarcată a fost și discuția din timpul discuției Vorbitorii au încercat să ajungă „la rădăcini, la miez” problemelor care au fost puse cu toată seriozitatea Dar înainte să mă opresc asupra problemelor, trebuie să spun că, per ansamblu, acest pariu a fost foarte frumos Dezvăluind splendoarea picturală a acuarelelor, expunerea a comunicat o încărcătură estetică surprinzător de majoră și puternică, care a afectat involuntar pe toată lumea În spatele sunetului său decorativ general se afla o gamă largă de teme, genuri, sentimente, stări de spirit a mii de lucrări interpretate de de autori Acest interval a fost extins și prin geografie, acoperind întreaga țară - de la Kurile până la Marea Baltică, de la Murmansk până în Asia Centrală Acuarela povestește încântată, cu dragoste de viață, cu simțul naturii extraordinar de frumos și al cursului vieții de zi cu zi din Insulele Kuril, bazată pe lucrările moscovitului V Denisov , foarte precis în înfățișarea fiecărui detaliu și colorat cu un sentiment de admirație , „Kunașir înzăpezit”, „La avanpostul îndepărtat” Vedem atelierul fierbinte al lui Uralmash și se pare că ne cunoaștem personal cu tânărul operator de macara Lyudmila Okuneva din acuarelele rezidentului din Sverdlovsk B Smirnov Admirăm frumusețea industrială a Uzinei Metalurgice Cherepovets, când noaptea a căzut pe pământ și strălucește cu miile ei de sori Și undeva în munți - propria lor viață de muncă, văzută brusc de ochii unui poet, un tânăr bakuvian Ch Azizov Pe fundalul norilor care aluneca de pe vârfuri , printre ceață învolburată, oamenii se învârt I Zarin Se aduce pâine Din seria „Suferința rurală” Acuarelă tu, într-un limbaj inspirat despre ceea ce se întâmplă acum în aceste vaste întinderi Expoziția a respirat literalmente modernitate Gigantul KamAZ crește, se construiește și sună cu voci tinere O serie de moscovit K Maksimov este dedicată poporului său, impregnată de căldura scenelor de gen, ascuțite în caracteristicile portretului în foile „Așteptând o brigadă”, „Sudor electric Zagit Sabirov” Mai mult decât atât, de regulă, artiștii păstrează numele eroilor lor în titlurile foilor, subliniind astfel autenticitatea viu tremurândă a imaginii Constructorii KamAZ sunt în lucrările colorate ale artistului Ivanovo S Kozhaev Starea psihologică a constructorilor este transmisă convingător în fișa „Brigada” Dacă Maksimov operează cu limbajul prozei artistice calme, atunci lucrările lui Kozhaev sunt mai înalte și mai romantice Facem cunoștință cu oaia Gut Acest artist emoționant ne face să admirăm frumusețea unui sat de munte sau vitalitatea unui nuc bătrân Și ne acoperă cu o suflare de prospețime dimineață, o sărbătoare națională când privim foile lui A Kotsky din Uzhgorod „Ziua liberă”, „Tânărul” Acuarela vorbește despre lucruri diferite și în moduri diferite Ea a ajuns la o reflectare plină de sânge și diversă a vieții Și în fluxul ascendent al mișcării sale nu este atât de ușor să găsim repere Mayki ale procesului modern Dacă, de exemplu, știm că acesta sau acel artist este un adept al școlii lui V Favorsky , imediat, deși în parametri aproximativi , punem acest program „la locul lui” printre altele Dacă vorbim despre pictura în ulei, este suficient să spunem „Școala lui Deineka” - și din nou totul este clar În acuarelă, însă, nu există astfel de fortărețe, nu există „mont blanc-uri” atât de mari care să ajute la evaluarea caracteristicilor artiștilor și la împărțirea lor în grupuri principale în funcție de una sau alta tendință În acuarelă, există acum o egalitate incomensurabil mai mare a artiștilor la nivelul atins, încă nu a evidențiat lideri din mijlocul ei, care sunt urmăriți sau imitați , care și-au creat propria școală Există un nivel general și destul de înalt de pricepere și interpretare figurativă a vieții Și acest lucru nu exclude concurența creativă intensă, care, aparent, în viitorul apropiat va duce la selecția unor astfel de lideri Tinerețe, puternică, activă, plină de sucuri de viață, explică faptul că, în ansamblu, expoziția a fost la nivelul unui artist prea gânditor; ele pot deveni și un pretext pentru subiecte mărunte, pentru ilustrativitatea reportajului Dar maeștrii experimentați ai acuarelei și mulți dintre tineri au arătat un exemplu de percepție profundă a materialului de călătorie Adevărat, conține atitudinea lor față de viață și creativitate, ceva care dezvăluie un credo creativ clar format Oriunde a călătorit A Petukhov din Kurgan , indiferent câte schițe a pictat pe baza diverselor impresii, toate acestea au fost făcute pentru a-și slăvi pâinea Siberia Uneori, al cuiva este cunoscut mai profund conform legii contrastului Ceea ce spune la începutul secolului artistul și teoreticianul francez Le Fauconnier sună modern și foarte exact: V Denisov Snowy Kunashir Din seria Kuriles Acuarelă destul de uniformă Dar această uniformitate duce uneori la astfel de surprize: vedeți două lucrări similare, de regulă, foarte saturate în culori, credeți - desigur, un singur autor; când citești aceste pălării, se dovedește că sunt republici diferite Cel mai probabil, această similitudine a „fraților gemeni ” este un fenomen temporar și va dispărea în viitorul apropiat Dar pentru aceasta, în primul rând, este nevoie de creșterea în continuare a personalității artistului însuși, astfel încât fiecare să-și găsească a sa: tema sa, profund experimentată, propriul limbaj pictural, propriul său sistem de mijloace figurative Și aici se ridică o întrebare oarecum secundară, dar esențială în prezent, a utilizării judicioase a călătoriilor creative Fără îndoială, sunt o mare binecuvântare, deși în sine nu garantează încă calitatea lucrării Iar pentru alții, sincer, nepăstrarea naturii este acum percepută de noi mai sintetic datorită posibilității mișcării noastre rapide Petuhov are o percepție atât de sintetică, generalizată din punct de vedere filozofic și subtil de vitalitate a regiunii sale Seria sa „Pâine rusească” vorbește despre ceea ce a trăit, iubit, dureros de drag Câtă observație exactă a vieții este în ea cu nuanțe de dispoziții care par să se rostogolească în valuri! Acestea sunt valuri moi și calde de bucurie și triumf, încredere calmă și tristețe ușoară abia perceptibilă Cât de organic trăiește fiecare obiect sau personaj în mediul poetic roz, auriu, liliac al foilor create de artist, fie că sunt trâmbiți veseli care întâmpină noul zori, tractoare care plâng rațe, luminate blând de soarele serii Iar exemplul opus este un exemplu când o lucrare este creată tocmai pe baza materialelor unei călătorii Cel mai vechi acuarelist din Letonia, N Petrashkevich, a prezentat serialul „By the Barents Sea”, realizat după o călătorie la Murmansk În aceste foi, pe care aș dori să le numesc preludii pitorești emoționate, există o dragoste pentru frumusețea peisajelor marine Un imn solemn către natură, puternic și etern, sună foile „Pe rada”, „Apus de soare”, „Vaporele roșii” Amorțeala de seară vrăjitoare este transmisă în lucrările „Tăcere”, „Ziua se termină” Viguros, cu un început pronunțat cu voință puternică, artistul compară culori contrastante - negru, albastru, roșu, realizând unitatea culorilor Acest artist lucrează în felul său, cu convingere și rămâne el însuși, fie că își pictează Baltica natală sau portul Murmansk Tânărul artist D Bekaryan a interpretat o suită încântătoare despre Leningrad Acuarelele extrem de subțiri, lustruite au propriul stil, propria lor natură de armonie clasică și calmul poetic al nopților albe Frumusețea pătrunzătoare a acestei lumi pare de neclintit De asemenea, este asociat cu imaginea orașului maiestuos pe care o percepem în strofele lui Pușkin Adevărat , în lucrarea „Liliac” intonațiile se schimbă oarecum Armonie calmă în ea este plină de stări disonante interne, mai în ton cu poezia lui Blok Acești artiști - și aici pictori din generații diferite sunt citați în mod deliberat ca exemplu , deoarece atât maeștrii generației mai în vârstă, cât și cei tineri sunt în egală măsură angajați în acuarelă - sunt pretențioși, strict în alegerea mijloacelor picturale care corespund exact cu imagine, idee În timpul discuției , nu întâmplător s-a remarcat că în lucrările expoziției anterioare a întregii Uniri a existat mai multă teatralitate ceremonială, în spatele căreia se „ascundea” individualitatea artistului, că acum există „poziții” mult mai puțin frumoase și mai reală umanitate, sinceritate Aceasta înseamnă că personalitatea artistului de acuarelă a devenit mai matură, care este capabil să-și exprime atitudinea față de lume și să-și creeze propria lume picturală pe foaie Un artist este ca un căutător de aur Unul caută prețiosul în viață, ca și cum adună „pepite” care se află la suprafață (a văzut , a admirat și și-a transmis admirația către frunză ), celălalt, ca un prospector dezinteresat și răbdător, ajunge în măruntaiele pământului , spală constant „roca sterilă” pentru a găsi o mină de aur Dar cum să detectăm acest strat purtător de aur? După ce ar trebui să se ghideze un artist pentru a nu se condamna la rătăcirile eterne în căutarea pepitelor? La discuția expoziției, a apărut o problemă aparent paradoxal neașteptată - problema autocontrolului Acuarela a înflorit ca o floare luxuriantă Dar nu sunt unii artiști prea purtați de această înflorire? Pasiunea lor pentru culoare nu este excesivă pentru o oră? La urma urmei, pictura are în structura sa o serie de componente nu mai puțin importante (compoziție, plasticitate, lumină, construcție ritmică) Nu sunt ei sacrificați pentru simpla frumusețe a culorii? Unii scriu cu temperament, pasiune, dar fără alegerea atentă a subiectului sau mijloacele precise necesare pentru a-l dezvălui Deci, de exemplu, în lucrările lui V Khruslov din Baku „Țara și poporul Azerbaidjanului”, domină un element necontrolat de culoare, care a făcut posibilă transmiterea doar a unei izbucniri emoționale foarte superficiale Dusă de culoare, artistul uită de importanța construcției plastice și compoziționale a foii Și, ca urmare , nici pământul și nici poporul Azerbaidjanului nu sunt în această serie Nu, indiferent de tempera mentul artistului și capacitatea sa de a percepe cu claritate viața Și, în contrast cu acest fenomen, alți artiști, parcă sătui de jocul culorilor, se limitează în mod deliberat și devin reținuți până la asceză Această linie, adusă la concluzia sa logică , se află în seria lui I Obrosov „Despre viața satului ” Lucrările sale sunt aproape monocrome și nuanțate decât cu una sau două culori Expresivitatea lor se bazează numai pe contraste tonale, pe grija ritmurilor și formelor Foile artistului armean A Hunanyan sunt aproape de grisaille Tema sa este basmele armenești Aici, s-ar părea, colindă fantezia de culoare! Cu toate acestea, artistul creează o lume uimitoare de cer extraordinar, de neimaginat, operând doar cu forme fantastice cu învârtiri neașteptate ale avioanelor în spațiu, care pare uriaș în fiecare foaie Folosește cu pricepere efectele de lumină Razele soarelui străpung fundul mării presărat cu scoici Fluxuri fantomatice de lumină alunecă prin bolțile peșterilor misterioase sau vibrează în niște lumi „extraterestre” ciudate Artistul a avut suficiente mijloace compoziționale și plastice pentru a-și exprima gândurile Prin urmare, s-a îngrădit în mod deliberat de culoare Desigur, în niciun caz nu se poate spune că monocromul este idealul acuarelei Idealul într-un alt mod este atingerea expresivității maxime printr-un minim de mijloace artistice Astfel, mijloacele selectate , limitate devin deosebit de active, suportă sarcina principală, iar munca este complet eliberată de superflue, accidentale în expoziţie şi lucrări la nivel de reportaj pictural Foi din seria „ Rafinăria de petrol Ufa” ale tânărului artist B Lesin au fost executate cu pricepere și încredere Ei nu au încă acea „a doua natură” substanțială care determină expresivitatea unei opere Prea fragmentare sunt paginile erevanului P Malayan din seria ♦ Arpa Sevan” Și în aceste fragmente care descriu acțiunile de muncă, există o parte de fixare aleatorie a ceea ce au văzut Mai este ceva Artistul, parcă, încerca să-și creeze propria lume, neavând o înțelegere a esenței profunde a descrisului Astfel, tânărul acuarelist de Gorki L Voskresenskaya îl înfățișează pe maestrul din Polhov-Maidan, ignorând ceea ce este cel mai atractiv în această formă de artă populară: imediata sa captivantă , libertatea picturală, frumusețea, pe care artiștii profesioniști le pot invidia uneori Foaia ei stilizată și manierată pare să aibă propria sa lume, dar este percepută ca sunetul unei note false Într-un mod diferit, dar și deloc eficace sunt încercările de a-și construi propria lume în serialul „My Kiev” a lui G Verbitsky Ele dau impresia unui mozaic destul de decolorat, prăbușit din cauza monotoniei repetării unor pete identice, mici, definite geometric Astfel de lucrări nu au definit fața expoziției; cu siguranță au fost incomensurabil mai puține decât lucrările figurative Yu Taldykin își creează natura emoțională, indiferent care este subiectul imaginii pentru el - Bukhara antică sau „Natura moartă cu gutui și rodii” Artistul găsește ritmurile vortex inerente doar lui, combinația dintre moliciunea umpluturilor cu rigiditatea contururilor formelor Artista georgiană T Matsaberidze saturează portretele eroinelor operelor sale cu dramatism autentic Însuși limbajul picturii „funcționează” asupra expresiei sale , cu luminozitatea sa care amintește de un vitraliu din sticlă turnată grea Dezvoltarea genului portret este una dintre trăsăturile importante ale muncii acuarelistilor din ultimii trei ani Au fost multe portrete excelente în expoziție Seria „ Fetele din Moscova” de S Vitukhnovskaya este impregnată de căldură lirică Mai ascuțite ca caracter sunt portretele precise și definitive realizate de artistul estonian V Lember-Bogatkina Portretele tânărului artist O Yakhnin din Krasnoyarsk se disting prin momente de grotesc, realizate grafic clar, cu o utilizare minimă a culorii Născut dintr-o înțelegere profundă a temei lumii din serialul lui G Batov „Adzhimushkay” Culoarea gri-albastru a foilor este rece Fețele oamenilor sunt palide și ascuțite Culoarea este determinată de condițiile reale ale temniței sumbre, de starea fizică și psihologică a personajelor Dar hotărârea fermă imprimată în înfățișarea lor vorbește despre voința neîntreruptă a „soldaților garnizoanei subterane”, despre curajul soțiilor și copiilor lor Aceste imagini sunt percepute ca un simbol al voinței generale a poporului de a rezista inamicului în zilele Marelui Război Patriotic O imagine generalizată, laconică și pur individuală a fost creată de N Evdokimov în „Madona kirghiză” Cu umanitatea ei și simplitatea populară înaltă, ea amintește de eroinele lui Chingiz Aitmatov Și, în același timp, cu o măreție strictă, o anumită detașare de timp și spațiu, ea devine asemănătoare cu imaginile picturii antice rusești și întruchipează sensul etern și general al maternității Individul, particularul, cu forța de exprimare, depășește granițele acestui particular și dobândește trăsăturile unei generalizări filozofice Aceasta este natura artei * * * Una dintre principalele caracteristici ale expoziției IV de acuarelă este seria dezvoltată Așa cum a fost dezvoltat, este caracterizat de diverse principii de combinare a lucrărilor într-o serie Primul și, ca să spunem așa, principiu inițial este legătura tematică Pe parcursul acestei lucrări , se determină scrierea de mână a acuarelistului, se rezolvă sarcinile unei abordări artistice generale asupra compoziției, culorii și plasticității Tânăra artistă de la Leningrad E Uspenskaya își unește foile cu tema reflectată în titlul serialului „Ocupători” Eroinele ei sunt descrise în mișcări simple, spontane , caracteristice naturii muncii lor Aceste lucrări, parcă, radiază cu căldura și sănătatea vieții profesionale Al doilea principiu este nemăsurat mai dificil Serialul este construit după un scenariu dramatic intern Devine asemănător cu o piesă muzicală simfonică sau cu un roman cu mai multe părți cu o idee de bază Sunt puține astfel de serii Unul dintre ele este ciclul intens filozofic al artistului leton D Skulme „Familia”, plin de coco calm violet-albastru, galben pătrunzător cu ultramarin deschis Aceste culori sunt opuse și determină expresia dramaturgiei ființei Și numai în sunetul consonantic își găsesc sensul etern și profund, simbolizând fericirea vieții Și, în sfârșit, seria poate fi unită printr-o idee muzicală comună - ideea de dispoziție Așa este suita de modele feminine realizată de G Reiner Aceasta este frumusețea și poezia, ca să spunem așa, „în forma sa cea mai pură”, nu „ascunsă ” în acest caz de complexități, ci vie, direct perceptibilă portocaliu însorit ireprimabil de vesel, apoi verde închis ținând momentele interioare, culminante ale vieții umane Complexitatea sarcinii a justificat utilizarea simbolic convențională a culorii Artistul construiește „ contrapuncte” de culori contrastante, aducându-le în armonie Combină culoarea portocalie cu una rece, rece, ca iarba groasă și suculentă într-o pădure umbrită De fapt, la expoziție a fost greu să găsești lucrări care să nu aibă legătură cu seria Serializarea a devenit una dintre modalitățile de gândire creativă și de comunicare cu privitorul Și, aparent, ajungând la punctul culminant, încă nu interferează, ci doar contribuie la mișcarea generală a acuarelei într-o linie ascendentă Serialitatea crește și cerințele pentru tehnica acuarelei, pentru stăpânirea tehnicilor de acuarelă, ceea ce este foarte important pentru un artist Rolul său este atât de mare în nașterea imaginii încât, datorită folosirii acuarelei, uneori un pictor deja celebru apare brusc într-o capacitate nouă și de obicei mai deschisă emoțional Este cunoscută pictura în ulei de I Zarin Și acum - seria lui de acuarelă „Suferința rurală” Conține relații de culoare convingătoare și luate energic, capacitatea de a vedea atractivul în trăsăturile prozaic obișnuite ale fermei colective, de a apuca și re- dă observabil în viață Iar căldura familiară, intimă, a picturii lui Zarin este colorată în acuarele cu un umor delicat și subtil Apa nu este doar un solvent pentru vopseaua acuarelă Elementul de apă din foaia de micro-miral trăiește fie în fluxuri ascultătoare, fie în cursuri, umpluturi, deodată undeva tare uscate de-a lungul marginilor, apoi pare să se joace cu picături „pufoase” topite în suprafața colorată Sau o acuarelă suprasaturată de culoare se întinde cu mișcări aproape păstoase, dense, lăsând o urmă nu întotdeauna de veveriță moale sau kolinsky - o acuarelă clasică, dar și o pensulă cu peri tari În toate aceste dispozitive, este cel mai vioi și mobil tip de tehnică de pictură, capabilă să transmită mișcarea liberă a mâinii artistului , transformând, ca prin farmec , o vărsare moale de vopsea într-un zbor mândru de nori, într-o rafală de ierburi în vânt, în frumusețea suculentă a fructelor pământului sau într-un fulger încântător de foc în atelierul cu vatră deschisă Dar dintr-o dată acuarela pare a fi timidă și devine corect reținută, uscată și modestă Ea renunță la libertatea elementului ei natal și devine pur grafică, chiar și oarecum uscată Al doilea sistem de acuarelă este cel mai des ales de tineri Și este de remarcat faptul că preferința pentru una dintre aceste două metode principale nu predetermina deloc emoționalitatea lucrării Nu, prudența uscată și, s-ar părea, pedantă, în majoritatea cazurilor, nu afectează inferioritatea sentimentului viu Un exemplu în acest sens sunt foile subțiri ale lui A Bugakov, structurate emoțional, din regiunea Moscovei: „Răscruce de drumuri”, „ Lujok”, „Ozerki” Îmbunătățită de un sentiment de bunătate, opera modestă și aparent ineptă a tânărului eston V Pallo „Bunicul” Ea transmite o valoare specială a confortului unui colț de pământ înflorit și a înțelepciunii strălucitoare a unui bătrân În lucrarea lui V Pallo există acel sentiment ciudat și, poate, nou pentru o persoană de a percepe Pământul ca o oază frumoasă în spațiul vast, care, ca laitmotiv, colorează celebrul film al lui A Tarkovsky „Orez de sare " Acuarela nu poate abandona complet calitățile sale originale, tradiționale Totuși, alături de densitatea pastă și apoi de vag, apare ca o tehnică ușoară, transparentă, ușoară Și aceste proprietăți obișnuite ale acesteia se dezvoltă într-o nouă calitate - cel mai adesea într-o expresivitate ascuțită a transferului stărilor naturii, adresată gândirii noastre asociative „Cântecul cocoșului negru”, „Cântecul cocoșului de lemn ” - în aceste foi impresioniste, artistul din Leningrad V Tyulenev, estompând ușor acuarela și făcând doar un minim de pete de accent - fragmente de trunchi, siluete de păsări, - amintește în amintirea noastră, poate uitată, dar cândva trăită bucurie, care apucă pe cel ce intră în pădurea de primăvară încă rece, acoperită de zăpadă Asociațiile fine sunt folosite și în pictura în acuarelă a artistului belarus P Drachev „Copilăria lui Yanka Kupala” Figurina unui băiat este înfățișată cu o carte sub coroana unui copac imens, peste care plutește o barză - pasărea fericirii, conform legendelor populare - prin puful alb al norilor strălucește albastrul sonor al cerului, iar pământul este proaspăt, cu un strop de turcoaz, de parcă nu ar fi pământ deloc, la fel ca și cerul Și atmosfera de puritate spirituală domnește în toată frunza * * * Acuarela modernă a trecut printr-un deceniu de dezvoltare În acest timp, maeștrii care lucrează în tehnica acuarelei au ajuns la dezvăluirea posibilităților sale picturale și figurative și i-au ridicat prestigiul printre alte tipuri de arte plastice Trebuie să spun că încă există dispute, încă nu s-a hotărât ce fel de artă ar trebui să i se atribuie - pictură sau grafică Se consideră grafică pe baza materialului de bază, deoarece este executată pe hârtie Dar pictura pe hârtie nu este deja un tablou ? Adesea, în sistemul grafic , acuareliștii își găsesc propria măsură de convenționalitate în rezolvarea problemelor compoziționale și plastice În cele din urmă, este într-adevăr asemănător cu grafica în posibilitățile operaționale de exprimare a mișcării timpului Cu toate acestea, acum polifonia sunetului său de culoare a devenit atât de bogată, atât de plină de sânge în artă ; Expoziții de acuarelă sovietică au avut loc în ultimii ani în Mexic , Cuba, Mongolia, Coreea, Austria, RDG, Japonia mișcare semnificativă în arta noastră), într-o gamă atât de largă de acoperire a fenomenelor vieții, într-un asemenea o calitate picturală plină de sânge , acuarela nu există în nicio țară Nu încercăm să prezicăm viitorul Dar este clar că următoarea etapă în dezvoltarea acuarelei este etapa de maturitate Și maturitatea este E Uspenskaya Cook ha Din seria „Toilers ” Acuarelă N Evdokimov Madona din Kârgâz Din seria „Kirghizstanul meu” Aquarel Efectele decorative și picturale create de acesta nu sunt inferioare picturii în ulei sau tempera, iar perfecțiunea substanțială a multor foi s-a dovedit a fi asemănătoare cu un tablou Într-un cuvânt, acuarela a unit sferele separate prin pictură și grafică Dar, dezvăluindu-și intens frumusețea culorii, ea, parcă, s-a „autodeterminat ” prin pictură Și în timp ce artiștii și criticii se ceartă despre ce fel de fenomen este - acuarela modernă, a părăsit poziția Cenușăresei - se îndreaptă spre înălțimi, spre valorile eterne ale artei, care păstrează de secole spiritualitatea imaginea vieții noastre, omul nostru Pictori la şantierele planului cincinal L Rojin Practica deplasărilor brigăzilor creative la șantiere de construcții cu planuri de cinci ani, întreprinderi industriale avansate, ferme colective și ferme de stat există de mult timp; are propria sa istorie strălucitoare și bogată De aproape o jumătate de secol, o tradiție minunată trăiește și se dezvoltă activ În fiecare an, conținutul și caracterul său se îmbogățesc, geografia călătoriilor se extinde, se introduc noi forme Dar, dacă ne întoarcem la origini, nu se poate nu numi numele celor care au fost primii - S Gerasimov și A Kravchenko, I Nivinsky și V Rozhdestvensky, A Pakhomov și A Deineka, Yu Pimenov și A Kuprin , A Samokhvalov, B Yakovlev Maeștri remarcabili ai artelor plastice sovietice au început să creeze o cronică artistică a celor mai importante evenimente ale construcției socialiste, uimitoare în ceea ce privește puterea întruchipării figurative, - după cum se obișnuiește să spună acum, cronica artistică a epocii În lucrările lor nu există o fixare imparțială a faptelor istorice cu lentilele mecanico-optice ale unei camere de filmat, ei sunt impregnați de un adevărat simț al timpului, marcat de un zbor romantic și îndrăzneț al gândirii creative, o atitudine plină de viață față de treburile lui contemporanii lor și implicarea activă în munca creativă a oamenilor Este suficient să ne amintim lucrări precum Zagas de I Nivinsky, Drummers of the AMO Plant, Dneprostroy de A Kravchenko, At the Water Supply Hammer and Seckle de V Rozhdestvensky, peisaje industriale de B Yakovlev, și vedem o istorie de neuitat panorama de mari realizări Lucrările pictorilor și graficienilor acum larg cunoscuți ai „primului apel” ne-au adus în conștiință impresiile martorilor oculari și ale participanților în era eroică a primilor planuri cincinale, ajutându-ne să simțim mai ascuțit, să înțelegem mai profund originile inepuizabilului, inspirator la nivel național entuziasmul muncitoresc al poporului sovietic Privind picturile, gravurile create în acei ani deja departe de noi, simți cu o emoție deosebită legătura nedespărțită a generațiilor Dorința de a-și aduce arta cât mai aproape de viață, de a insufla în ea un adevărat simț al timpului, profund interior, a asigurat dezvoltarea în continuare fructuoasă a tradiției Inutil să spun că modernitatea însăși pune din ce în ce mai insistent și mai exigent în fața artiștilor sarcini serioase și responsabile, a căror rezolvare este imposibilă fără un studiu și cunoaștere precisă și clară a vieții, care nu apare de la sine în tăcerea unor ateliere confortabile O nouă pagină strălucitoare în istoria tradiției a fost înscrisă de artiștii sovietici în anii , în perioada de dezvoltare a ținuturilor virgine și de pârghie, cucerirea întinderilor largi ale Siberiei Generația crescută și întărită în anii grei ai Marelui Război Patriotic din - a adus o contribuție demnă la realizarea unei cronici artistice a vieții noastre S-ar părea că destul de recent am văzut pentru prima dată rezultatele muncii de creație a celor care au vizitat în mod repetat ținuturile virgine, constructorii din Bratsk, petroliștii din Marea Caspică și, de fapt, au trecut mai bine de zece ani de la picturile despre ţinuturile virgine ale lui D Mochalsky şi K Maksimov, despre petroliştii Mării Caspice T Salakhova, despre poporul Siberiei P Ossovsky, V Popkov, P Nikonov, N Andronov, A şi P Smolins Lucrările acestor maeștri, scrise în timpul călătoriilor prin țară, către oameni care ne-au apropiat ziua prin munca lor, au intrat ferm în fondul de aur al artei sovietice, au devenit parte integrantă a cronicii istorice artistice a evenimentelor vieții a Patriei Cu toată diversitatea stilistică, individualitatea manierelor creative ale acestor pictori este unită de un sentiment de responsabilitate civică înaltă față de timp, un interes sincer pentru realizările muncii ale oamenilor și implicarea spirituală în soarta eroilor lor De exemplu, lucrările lui Mochalsky și Maksimov sunt marcate de un lirism moale, uneori emoționant Când s-au referit la temele muncii și vieții ținuturilor virgine, ei au fost cel mai mult atrași de această latură poetică a vieții tinerilor care au venit pe tărâmuri noi, nelocuite, pe bonuri Komsomol din diferite orașe și sate ale țării Artiștii erau în mare măsură interesați de soarta personală a oamenilor pe care i-au reprezentat In caz contrar E Zvontsova Cherepovets cue metalurgic Acul uscat V Mironov Caster Uzina metalurgică Novolipetsk Cărbune și-au văzut eroii Ossovsky, Nikonov și Andronov În ciuda trăsăturilor picturale și plastice ale scrisului de mână ale fiecăruia, lucrările acestor maeștri ne permit încă să găsim multe în comun în arta lor din acei ani, ceea ce se exprimă, în opinia noastră, în concentrarea severă a aspectului personaje în picturile autorilor numiți și în reținerea intensă a culorii pânze și, cel mai important - într-o idee romantică sublimă, ridicată a lumii spirituale, imaginea morală a unui contemporan La fel ar putea fi atribuită și operei lui Salahov și Popkov, mai precis, pânzelor lor de la începutul anilor ' , cu singura diferență că procesul de romantizare severă a realității în arta acestor pictori nu a fost total subordonat În arta lor, a existat și loc pentru exprimarea altor aspecte ale viziunii lor asupra lumii Desigur, astfel de paralele în raport cu artiști atât de diferiți nu sunt incontestabile, deși în acest caz nu a existat dorința de a încălca individualitatea creativă a nimănui, de a o nivela încercând să evidențieze unele trăsături comune în arta maeștrilor menționați Singurul lucru important este că mulți maeștri acum cunoscuți și recunoscuți pe scară largă au primit un bilet la viață, la artă, și-au descoperit tema tocmai datorită călătoriilor la frontierele decisive ale construcției comuniste , care ajută la declararea mai activă a poziției lor sociale, la o privire mai atentă la viață și studiază viața mai în serios ea Nu trebuie să uităm împrejurarea că aceste călătorii la șantiere, întreprinderi, la muncitori agricoli nu sunt un episod accidental, minor, din biografia artistului Întâlnindu-se la expoziții retrospective , dej manifestă un interes sincer față de cele mai importante evenimente ale vieții muncitoare a țării Ca parte a echipelor creative, tinerii artiști au călătorit în mod constant la șantierele șoc ale celui de-al nouălea plan cincinal, la cele mai mari instalații industriale, la fermele colective avansate și la fermele de stat Geografia acestor călătorii este diversă - Samotlor și Nurek, tractorul Cheboksary și KamAZ, centrala hidroelectrică Sayano-Shushenskaya și uzina metalurgică Novolipetsk, atomul Novovoronezh și BAM Numai în ultimii trei ani ai celui de-al nouălea plan cincinal, zece grupuri de tineri artiști în călătorii de afaceri ale Uniunii Artiștilor din URSS, Uniunea Artiștilor RSFSR, sindicatele artiștilor din toate republicile unionale, Comitetul Central al Ligii Tineretului Comunist Leninist All-Union au vizitat șocul tinerilor Komsomol proiecte de construcții, ferme avansate de animale, fabrici și fabrici, în diferite părți ale Uniunii Sovietice Și, probabil, nu au mai rămas pete albe pe harta creativă a artiștilor noștri Tinerii maeștri ai artelor plastice au adunat cel mai bogat material artistic și faptic pentru viitoarele lor mari lucrări Una dintre trăsăturile caracteristice inerente lucrării noii generații de artiști este dorința de acuratețe, P Ivuşkin Peisaj industrial Uzina metalurgică Novolipetsk Ulei G Glonti Din seria Chiatura Guașă, tempera V Mironov master de domeniu Novolipetsk Ulei A Danilov Bush- Culoare litografie ѵ * cu eroii operei acelor ani, te bucuri de ei, ca vechi prieteni și cunoștințe, recunoști situații, personaje, chipuri apropiate Și asta nu este întâmplător, pentru că artiștii amintiți mai sus au întipărit pentru totdeauna în memoria noastră oameni care, la chemarea partidului, au ajuns în fruntea constructorilor comunismului, și au creat o imagine colectivă a unui om de muncă, întruchipând-o pe noștri idei ideale despre o persoană de înaltă forță ideologică și morală Așa este viața istorică a imaginii artistice a unui om, născut dintr-o nouă eră, imprimată în operele artiștilor anilor și , care continuă să trăiască și să nu fie amintită în gândurile și faptele contemporanilor noștri Procesul de înțelegere a vieții în toată plinătatea și complexitatea ei pentru mulți tineri maeștri începători ai artelor plastice este o etapă importantă în formarea unei viziuni artistice asupra lumii Tinerii susțin activ o atitudine creativă față de lume, luptă pentru conținutul și profunzimea ideologică a artei Ce impulsuri creative conduc tinerii de astăzi, la ce tradiții apelează? Principala sursă de inspirație pentru un adevărat artist a fost întotdeauna și rămâne viața însăși În ceea ce privește tradițiile pe care tinerii care au ajuns la artă în a doua jumătate a anilor - începutul anilor la care se îndreaptă în căutările lor, acestea sunt foarte diverse: aceasta este moștenirea clasică a vechilor maeștri și arta anilor - Dar cea mai importantă și responsabilă sarcină a unui tânăr artist, alături de stăpânirea înălțimii abilităților profesionale, este exigența imperioasă dictată de timp - de a învăța din viață! La fel ca predecesorii lor, tinerețea de astăzi este aproape o fixare documentară a evenimentelor; Desigur, acest lucru nu exclude posibilitatea alegerii artistice, mai degrabă opusul Așa sunt, de exemplu, desenele puternic expresive, atente ale lui V Kubarev, realizate de el la KamAZ și BAM, sunt ca un reportaj documentar Într-o oarecare măsură, acest lucru este caracteristic și desenelor în creion ale lui E Romanova, realizate în timpul unei călătorii la Nurek, dar totuși artista se străduiește mai mult în lucrările sale pentru monumentalitate , generalizări plastice Personajele ei se disting printr-o puritate morală ridicată Privind desenele Romanovei, înțelegi că acesta este doar începutul, o abordare a unei noi mari teme în arta ei Aceleași caracteristici disting într-o oarecare măsură seria grafică finită de V Ivanov „Tractorul Cheboksary” Alții, cum ar fi M Faydysh, A Sitnikov, A Akhaltsev, au adus nu numai schițe și impresii din călătoria lor la muncitorii petrolier din Tyumen, dar și-au putut arăta rapid picturile terminate Materialul vital adunat de tânărul artist moldovean P Giregea i-a permis să picteze două tablouri semnificative pentru tânărul maestru - „Brigada de Tineret Komsomol” și „ Montatori” Desigur, nu totul a avut la fel de succes pentru scrib; oarecare rigiditate și uscăciune se simt încă în aceste lucrări, dar în ansamblu sunt interesante Este imposibil să nu amintim de tablouri foarte interesante ale letonului K Dobrais, în care tema modernității sună luminată, optimistă - acestea sunt lucrările „Constructori” și ♦ Gazoduct „Asia-Center” Excursia la șantierul CHE Ii guri a ajutat în multe feluri la realizarea ciclului grafic color „Chiatura” al artistului georgian G Glonti, în opera căruia trecutul și prezentul răsună în mod natural V Rojnev a realizat multe schițe pitorești în timpul călătoriei sale pe linia principală Baikal-Amur; Evident, ele îi vor servi artistului în viitor atunci când lucrează la imaginile contemporanilor noștri Material vizual memorabil a fost pregătit de artiștii grafici letoni M Tsiryulya și R Yakovenko în timpul întâlnirilor cu păstorii din districtul Urdzhansky din regiunea Semipalatinsk Lucrări interesante au fost aduse din regiunile de creștere a oilor din Kazahstan de către artiștii R Opmane și V Brentse din Letonia Prima lucrare creativă independentă a fost o excursie la uzina metalurgică Novolipetsk pentru studenții absolvenți ai Institutului Surikov V Mironov și P Ivushkin Iată ce își amintește P Ivushkin despre impresiile sale despre întâlnirile cu lucrătorii fabricii: — Am fost uimiți de frumusețea aspră a peisajului industrial, am văzut împletirea ajurata a structurilor de oțel, uriașii fumători ai furnalului, „cuburile” subțiri de argint ale atelierelor noi Am fost loviți de vuietul oțelului electric al cuptoarelor de topire, de lumina strălucitoare a oțelului de topire care tăia ochii Dar valoarea principală este, desigur, oamenii ale căror mâini au dat viață întregului mecanism complex de producție Vorbind cu ei, ne-am format mai deplin și mai viu ideile despre plantă, despre munca grea de zi cu zi și despre responsabilitatea care le-a căzut pe umerii lor Treptat ne-am pus pe treabă, făcând schițe și schițe ; am fost pătrunși de respect și dragoste pentru oamenii acestei profesii mândre, a cărei înfățișare exterioară interesantă ascunde o lume spirituală bogată, plină de originalitate Este foarte greu să ocolim abordările tradiționale deja consacrate ale acestei teme, să căutăm propriile noastre expresii artistice și plastice, așa că am încercat, prin numeroase schițe și schițe, să pătrundem în esența complexă a producției, să ne creăm propria idee individuală , pentru a găsi câteva noi forme de exprimare Lucrările tinerilor, create în timpul călătoriilor prin țară, arată din ce în ce mai clar nu numai chipul creator al artiștilor noștri, creșterea lor ideologică și profesională, ci și o atitudine activă față de realizările muncii poporului sovietic, dorința de a reflectă viu și adecvat în în lucrările sale ziua de azi a Patriei, pentru a arăta chipul contemporanilor săi Desigur, nu doar tinerii maeștri ai artelor plastice călătoresc astăzi în cadrul brigăzilor către sectoarele decisive ale construcțiilor comuniste Alături de ei sunt întotdeauna camarazii lor seniori, dezvoltând și îmbogățind în mod activ tradiția minunată Pictori sovietici cunoscuți, cum ar fi O Vukolov, a cărui operă se caracterizează printr-o viziune liric-romantică asupra lumii, au trăit pentru interesul față de soarta eroilor picturilor sale, au vizitat în mod repetat întreprinderi industriale și șantiere de construcții șoc din a noua plan pe cinci ani ; O Loshakov, care timp de câțiva ani a condus un grup de creație de artiști din Moscova și Orientul Îndepărtat care au lucrat luni de zile pe insula Shikotan; pe șantierele viitoarelor fabrici, pe traseele conductelor de petrol și gaze, se puteau vedea adesea pictorul belarus G Vashchenko și Orenburger V Ni; împreună cu colegii săi sovietici, camarazi din Polonia și RDG, N Babaev, un program ciudat și interesant din Azerbaidjan, a lucrat la traseul conductei petroliere Druzhba , tânărul pictor kârgâz S Aitiev și mulți alți artiști au mers în mod repetat la șantiere șocate în republicile din Asia Centrală Îndeplinind hotărârile celui de-al -lea Congres al PCUS, artiștii își îndreaptă constant creativitatea către viața țării, iar una dintre cele mai clare expresii ale acestui proces au fost călătoriile la șantiere de mare profil ale planului cincinal și crearea de lucrări demne dedicate lor Artist și carte M Chegodaeva Nu orice artist primește o recunoaștere așa cum a primit-o Dmitri Spiridonovich Bisti în legătură cu expoziția sa personală Oamenii, parcă cu totul diferiți în convingerile lor artistice , au fost unanim de acord să-l evalueze drept unul dintre cei mai talentați artiști grafici contemporani Artistul este strălucitor individual, cu viziunea sa creativă foarte personală asupra lumii, el trăiește în același timp prin toate căutările artistice ale artei contemporane A vorbi despre calea creativă a lui Bisty este o discuție despre soarta graficii cărților noastre din ultimele două decenii Soarta sa artistică s-a contopit cu soarta cărții sovietice și, în multe privințe, i-a predeterminat soarta Bisti a venit la carte într-un moment dificil pentru ea, precum și pentru toată arta noastră Este necesar să ne amintim situația din carte la cumpăna dintre anii și - fără aceasta este imposibil de înțeles calea creativă a lui Bisti și a întregii sale generații Dacă întrebați chiar și un critic profesionist cum era grafica cărții de la sfârșitul anilor și începutul anilor , pe care tinerii cărturari le-au întâlnit și au îndepărtat-o , ei vă vor răspunde că aceasta a fost direcția ilustrației realiste de șevalet, care a apărut în anii treizeci , că artiștii din această direcție au perceput viața înfățișată de scriitor ca un adevăr necondiționat al vieții și au căutat să transmită un sentiment al acestui adevăr în mari serii compoziționale Veți fi numiți cele mai remarcabile lucrări din această direcție - precum „Crime și pedeapsă” de D Shmarinov, „Cine trăiește bine în Rusia” de S Gerasimov , „Cola Breugnon” de E Kibrik, își vor aminti lucrarea a lui D Dubinsky Dar, după ce a remarcat cele mai înalte realizări, aproape nimeni nu își va aminti cât de contradictorie era viața graficii cărților în acei ani, cu care artiștii chiar au trebuit să lupte Epigonii fără talent, și erau mulți dintre ei la acea vreme , au transformat adevărul vieții într-o plauzibilitate meschină, au înlocuit lectura profundă a scriitorului cu o nerepovestire exterioară a evenimentelor Cele mai bune calități ale ilustrației realiste - profunzimea figurativă, capacitatea de a transmite un sentiment autentic al vieții creat de scriitor și, în cele din urmă, îndemânarea liberă, stăpânirea impecabilă a desenului în mâinile imitatorilor au fost înlocuite cu un naturalism lent Modul de organizare a ilustrațiilor a fost uneori simplificat până la extrem - acestea au fost pur și simplu lipite într-o carte fără nicio preocupare pentru unitatea compozițională și figurativă Artistul, autor de ilustrații, ar putea avea propria interpretare figurativă a literaturii, dar cartea a existat de la sine, fără legătură cu ilustrațiile nici stilistic, nici plastic A fost asemănat cu un stand de expoziție fără chip, unde puteau fi expuse orice „ imagine” Eliberată de grijile legate de conformitatea stilistică cu opera scriitorului, cartea a început să-și dobândească propriul „stil”, în multe privințe similar stilului decorativ magnific din arhitectura acelor ani Acest „stil” era în contradicție cu arta autentică , dar corespundea pe deplin cu „stilul” ilustrațiilor de salon fotografice, aproape întotdeauna lipsite de gust, furnizate editurilor de ilustratorii „de afaceri” și, uneori, de pictori eminenti ai vremii, nu foarte bine versat în arta cărţii S-a creat un tip de ediție scumpă „cadou” – grea, umflată, în legătură din piele cu aurire, ornamente, aproape cu muluri din stuc Așa era situația în care s-au aflat tinerii artiști ai generației Bisti, cei mai mulți absolvind Institutul Poligrafic din Moscova la începutul anilor ’ Cartea avea nevoie de o actualizare majoră Ar fi, totuși, extrem de incorect să reprezentăm lupta artistică în carte doar ca o luptă între „librism ” și „pictura de șevalet” Artiștii și-au afirmat dreptul de a folosi toate mijloacele de artă grafică Lupta pentru „bookishness” a fost una dintre formele de luptă pentru arta autentică Spre meritul graficelor, trebuie spus că au făcut față destul de repede la multe dificultăți V Goryaev, V Minaev, D Shmarinov, D Dubinsky, V Basov, A Vasin, A Livanov și alți artiști autentici au putut să-și depășească dificultățile , să-și recapete cele mai bune calități, să dobândească altele noi și, ulterior, au creat multe lucrări excelente Artiștii au venit și cu lucruri noi, sarcini creative noi Dar situația în edituri, în tipografie, în toate sferele de lucru la carte a rămas extrem de grea Nu a fost ușor în acei ani pentru tinerii artiști care au căutat să stabilească în carte principiile B Favorsky, care a visat la o carte modernă, perfectă din punct de vedere tipografic, concepută ca o operă de artă armonioasă, armonioasă, integrală stilistic Inerția și teama de convenționalitate și decorativitate le-au stat în cale Ei dețineau o armă eficientă - cunoașterea cărții, capacitatea de a face totul cu propriile mâini și, cel mai important, sentimentul că cartea este un organism artistic integral subordonat unui singur plan Căutările lor au mers în multe privințe „din partea opusă ”, fundamental opusă pretențiilor artiștilor din anii și Cu categoricitatea caracteristică tinereții, ei au respins orice ilustrație de șevalet în general, indiferent de calitatea acesteia, văzând în ea o abatere de la principiile artei cărții I s-au opus cu o ilustrație care organizează cartea într-un singur întreg, asociat cu fontul, cu decorul, cu întreaga structură a cărții Ei credeau că sarcina artistică principală a întregului design al cărții era corespondența sa stilistică cu opera scriitorului Lucrarea lui Bisti în anii și a întruchipat pe deplin aceste principii În plus Aceste principii au fost cel mai bine întruchipate în lucrările sale - cărți precum poemul lui V Mayakovsky „Vladimir Ilici Lenin” au devenit un fel de rezultat, punctul culminant al tendinței, declarația sa fundamental importantă Principiul unității este realizat în proiectarea poeziei lui Mayakovsky „Vladimir Ilici Lenin” cu o logică maximă Totul este supus unei soluții integrale bine gândite Ilustrațiile organizează ritmul, pro- spațiul cărții, alcătuiesc structura ei de fier, precum și fontul și banda de text și căptușeala de culoare a unor pagini Din toate aceste componente , se naște o singură imagine a cărții - întruchiparea vizuală a minunatului poem al lui Maiakovski Bisty nu recreează realitatea evenimentelor înfățișate de poet, dar, parcă, însuși stilul poemului caută o gamă vizuală adecvată poeticului Calea aleasă de Bisti a fost caracteristică direcției graficii de carte în anii și Artistul s-a orientat către stilul artelor plastice, apropiat în timp și caracter de opera lui Mayakovsky: la afișul și grafica anilor , la viață ediții ale cărților lui Maiakovski, arta propagandistică a acelor ani Oi a reprodus cu măiestrie aceste elemente de stil, subordonându-le fiecare literă, fiecare contur Strict vorbind , aceasta a fost și o recreare a unei realități anterioare reale - realitatea artei în primii ani ai revoluției Caracteristicile acestei arte sunt recunoscute instantaneu și funcționează impecabil, lovind ținta cu o acuratețe absolută : atât un font clar sans-serif, cât și gravuri laconice contrastante, asemănătoare unui poster, care sunt la fel cu el în sunet, și un negru și roșu culoare care evocă și „Ferestrele ROSTA” și coperțile lui Rodcenko pentru poemele lui Mayakovsky , asociindu-se cu simbolismul tragic al steagurilor de doliu Această metodă s-a dovedit a fi extrem de „librică”, permițând ca toate componentele cărții să fie pătrunse într-un singur stil Nu este de mirare că a primit cea mai largă răspândire, captivând un număr mare de tineri „scribi” trebuie făcută o rezervare foarte importantă Apelul lui Bisti la stilul artistic al anilor nu s-a dovedit a fi o reconstrucție rece, o viziune artistică „secundară” Bisti a făcut ca acest stil să funcționeze pentru „ viziunea sa artistică” asupra poeziei, pentru lectura sa, pentru a-și transmite simțul poeziei lui Maiakovski, forța ei fanatică, severitatea de fier, categoricitatea directă Bisty în această lucrare a avut un element de descoperire autentică a scriitorului Dar cu alți artiști, și chiar cu Bisti însuși în alte lucrări ale acelor ani, această metodă s-a dovedit uneori a fi nu atât o descoperire, cât o recunoaștere a ceea ce era deja cunoscut Lectura mea, viziunea mea unică asupra lumii au dispărut în fundal; artistul, exprimându-și esența umană , a lăsat loc designerului , detașat, în afara lui, parcă ♦ aducând scriitorul împreună cu stilul care i se potrivea Cu toate acestea, la acel moment aceste întrebări nu păreau să fie principalele Principalul lucru a fost că această metodă a stabilit cartea ca un „organism” artistic, și-a condus maeștrii pe calea soluțiilor constructive interesante și a făcut posibilă utilizarea realizărilor artei mondiale a cărții Îndoielile au apărut mult mai târziu, în zilele noastre • • * Niciodată, se pare, problema exprimării personalității artistului în opera sa nu s-a ridicat cu atâta acuratețe cu cât a apărut în ultimii ani Cine eşti tu? Ce traiesti? Cum percepi viata? Aceste întrebări sunt puse acum cu toată sinceritatea în fața artiștilor și în fața artiștilor cărții, poate, cu o predilecție deosebită În două decenii, cartea noastră a parcurs un drum cu adevărat lung Au venit noi maeștri , au fost publicate zeci de publicații excelente, atât ficțiune, cât și populare, cărți despre artă au sunat într-un mod nou În toate acestea, meritul incontestabil al artiștilor generației anilor - Dar în același timp nu pentru nimic a fost pasiunea pentru stilizare, care de-a lungul anilor a devenit „monedă tradițională” La edituri au venit destul de mulți artizani reci, capabili să „croiască” cu dibăcie și indiferență orice carte În formă nemăsurat mai profesionistă livrescă, în diverse sensuri, această stilizare în masă s-a dovedit a fi la fel de rece și la fel de goală ca ilustrația de șevalet de masă a începutului anilor în cele mai proaste versiuni ale sale Și dacă în acei ani „arta șevalet” părea a fi principala frână pe calea graficii cărților, acum, în mod paradoxal, „bookishness” a început să pară o astfel de frână Nu numai de la critici, ci chiar și de la artiștii cărții înșiși, se aude uneori părerea că necesitatea este sub- pentru carte în sine Este capabil să exprime personalitatea artistului în modul în care poate fi grafica de șevalet? Cartea - cu toate cerințele formei cărții , condițiile de producție tipografică - intră în conflict cu percepția liberă a unei opere literare, sau ajută la această percepție? Căile unui artist aspirant de carte talentat ca Bisty merg în carte sau ies din carte? Aceste întrebări, legate în esență de soarta viitoare a graficii de carte, au apărut în legătură cu expoziția lui Bisti cu toată acuitatea lor Ar trebui spus imediat că cartea lui Bisty a câștigat o victorie zdrobitoare În carte a fost dezvăluită până la sfârșit esența sa umană și artistică În timpul care a trecut de la publicarea poeziei „Vladimir Ilici Lenin”, cartea lui Bisti s-a schimbat semnificativ Toate elementele de stilizare au dispărut din el Stilul propriu al lui Bisti s-a conturat și s-a ascuțit, cu trăsăturile sale inerente ale grotescului tragic, tensiunea violentă a compozițiilor, puterea și claritatea contului, contrastul de culoare și simbolismul figurativ Vocea artistului a sunat cu putere - vocea unui protest furios împotriva cruzimii, violenței, dizarmoniei Cu o forță nemiloasă, Bisti ne dezvăluie urâțenia vieții, care nu poate fi biruită decât printr-o luptă aprigă, afirmă puterea unei minți omenești libere Un sentiment de luptă grea pătrunde în gravurile satirei lui V Kurochkin, un coșmar greu, fantomă și, în același timp, până la oroarea realității concrete O altă lume, de data aceasta lumea discordiei mentale, complexitatea infinită a conștiinței unei persoane din secolul XX, apare în ilustrațiile pentru nuvelele lui Akutagawa Claritatea strictă inerentă gravurilor în lemn este combinată în ele cu tensiunea pasională a compozițiilor În aruncarea flăcărilor negre, în dansul tulburător al strălucirii, în furtunul, vârtejul mișcării surprinse, se naște un sentiment de anxietate, confuzie, întristare profundă și durere pentru oamenii implicați în vârtejul crud al vieții moderne Și mai complexe, și mai contrastante sunt imaginile cărții lui Veveris - D Bisty Gravura pentru manta de praf a unei colecții de piese de teatru de Griboedov, Suhovo-Kobylin, Ostrovsky Gravură în lemn versiuni pentru romane de Akutagawa Ryunosuke, designul cărții lui Eugen Veveris „Plant trandafiri în pământul blestemat” În pufurile negre de fum se ridică imaginea unei lumi ciudate, „întoarsă” a Hens on - lumea obscurantismului triumfător Acest fum, urât, murdar, învăluie atât vulturul bicefal care atârnă deasupra Rusiei, cu o bâtă într-o labă și o sticlă de vodcă în cealaltă, cât și un mort mulțumit de sine, clincând vesel pahare cu cei care beau pentru odihnă a sufletului său; muzicianul care urmărește drogurile funerare se revarsă din trâmbiță , pământul însuși arde cu un fum împuțit Pufurile negre fumurii creează o senzație de imagini ale pământului înfășurat în sârmă ghimpată , acoperit cu baionete, plante schilodite, lipsite de frunze și flori ale pământului, atât vii, cât și mort , incinerate și înviate Simbolismul figurativ al lui Bisty nu acţionează aici direct, ci dă naştere unui curs complex de asocieri, senzaţii emoţionale, creează o stare de spirit foarte precisă şi adevărată Întreaga carte este pătrunsă de această dispoziție; ca și până acum, artistul se străduiește să creeze o gamă vizuală adecvată poeticului, dar în același timp urmează un drum mai complex, mai profund Această dramă pasională, această „comunicare cu textul” scriitorului, dând naştere unei lecturi noi, foarte personale, a literaturii, nu se ridică în afara cărţii, nu în contradictoriu cu „formele de carte”, ci în afirmarea acestor forme După părerea mea, Bisty s-a apropiat mai mult decât oricine altcineva de crearea unei noi „bookishness” - profund individuală , născută cu toată puterea sufletului și talentul artistului, lipsită de orice element de stilizare, schematism, soluții prestabilite Cât de credincios este Bisty principiilor unității, integrității și constructivității cărților, poate, se vede cel mai bine în gravurile pentru lucrările lui Kurochkin Acesta, s-ar părea, este cel mai de șevalet dintre toate lucrările lui Bisti, cu viață recreată de artist, și în același timp șterge toată această lume absurdă urâtă , stigmatizând-o cu satira lor caustică Desigur, o astfel de carte ar necesita un design neobișnuit, indiferent de modul în care se încadrează în standardul multor publicații moderne Probabil, ar fi trebuit să devină o carte unică, dar o carte și doar o carte - așa este natura gândirii artistice a lui Dmitri Spiridonovici Bisti Bisti a demonstrat că în carte artistul se poate exprima la fel ca în orice domeniu al artei figurative Dar numai cu condiția ca artistul, care gândește în funcție de categoriile cărții, să aibă o adevărată profunzime umană, sensibilitate socială nedestinat cărții și neîncorporat în carte , conține, parcă, o cerere de carte , exprimă intenția exactă a cărții Gravurile ar putea fi deja paginile unei cărți - extrem de ascuțite și originale , unde, ca întotdeauna la Bisti, ar funcționa nu numai desenele, ci și textul legat de ele într-un singur întreg Un text scris într-o scriere cursivă plină de viață ar fi adus în carte un sentiment de modernitate acută, ar fi subliniat natura liberă a poeziei lui Kurochkin, care nu a fost destinată publicării și a fost rescrisă manual Replicile incluse în compoziție par să apară din cea mai pasională convingere, dacă are ceva de exprimat Cartea lui Bisti a trecut testul Alți artiști din „generația anilor și ” vor trebui probabil să treacă un astfel de examen Într-o oarecare măsură, toți scribii trebuie să-l păstreze Fiecare pentru sine Sculptorul monumental Boris Svinin V Evseev În opera lui Boris Svinin, trecutul și prezentul sunt strâns împletite: tradiționalul cot la cot cu noul, clasicul cu modernitatea Acest lucru se aplică atât laturii de conținut a operei sculptorului, cât și limbajului său plastic Un complot antic, adesea preluat din mitologie, capătă un sunet complet modern de la Svinin Stilizarea binecunoscută, reminiscențele artei clasice în lucrările sale sunt întotdeauna organice Revenind la trecut - la miturile și legendele antice ale Orientului - îi permite lui Svinin să identifice, să clarifice, cele mai semnificative și durabile trăsături Lucrările lui Boris Svinin se caracterizează prin amploare, sfera de acoperire a fenomenelor vieții umane, diversitatea genurilor Cu cât ne cunoaștem mai aproape de opera sculptorului, cu atât suntem mai impregnați de un sentiment al integrității sale uimitoare Destinul creator al sculptorului este strâns legat de Leningrad În , a absolvit Școala Superioară de Artă și Industrială din Leningrad, numită după V I Mukhina, iar în și-a creat prima lucrare monumentală - monumentul „Cetatea Lembolovo”, care a devenit parte integrantă a „Centura Verde a Gloriei”, marcând frontierele apărării Leningradului Autorii monumentului, sculptorul B Svinpn și arhitectul Yu Tsarikovskii, conștienți de responsabilitatea sarcinii care le revin, au căutat să se îndepărteze de soluțiile gata făcute, de anumite clișee în soluționarea ansamblului Monumentalitatea unui monument se realizează nu prin dimensiunea sa, ci mai degrabă prin simplul laconism al mijloacelor vizuale și legătura organică a întregului ansamblu cu mediul natural Sculptura și arhitectura creează o unitate puternică, indisolubilă Formele arhitecturale puternice au o mare plasticitate și expresivitate Constrângerea severă și severitatea reliefurilor generalizate, dar departe de schematism, determină soluția figurativă a întregului ansamblu, care este un exemplu de cooperare autentică și egală între sculptor și arhitect figura statică, dar încordată în interior, a lui Zeus în formă de taur și figura fragilă și dinamică a Europei, care exprimă confuzie, frică, protest, smerenie feminină cu toată înfățișarea ei În complotul legendei antice, Svennin a văzut un conflict intern complex, o ciocnire a forțelor opuse, a văzut puterea, frumusețea și semnificația sentimentelor umane Autorul a descris momentul în care protestul este înlocuit de împăcare, intensitatea emoțională se înmoaie, iar aceasta conferă sculpturii un sunet liric Natura sudică, întinderea piscinei, contururile moi ale munților îndepărtați creează o stare de spirit care corespunde intenției autorului Grupul „Răpirea Europei” depășește cadrul de gen al sculpturii în grădină și parc B Svinpn, arh Iu Țarikovski Cetatea Lembolovo Fragment Strânsă cooperare cu arhitecții, interesul pentru problemele relației dintre sculptură și mediu au devenit decisive în opera lui Svinin Lucrările la realizarea unei alte lucrări monumentale - grupul Răpirea Europei pentru parcul sanatoriului din Sudak - au stabilit noi sarcini sculptorului Tema, problemele, mediul înconjurător — totul era diferit față de monumentul anterior și, prin urmare, exclude continuarea și dezvoltarea tehnicilor găsite acolo Grupul Rape of Europe se construiește în principal pe opoziția - figurativ, emoțional, plastic: pe plan extern : complexitatea imaginilor, profunzimea conținutului, nu numai formala, ci și legătura emoțională cu mediul conturează noi căi de dezvoltare a acestui tip de artă Dacă în ansamblul „Fortăreața Lembolovo” monumentul în sine, fiind un început destul de activ, părea să aducă o anumită dispoziție în natură, atunci grupul „Răpirea Europei” este construit pe armonia formelor naturale și plastice, pe unitatea dintre sunet emoțional Svinin folosește alte mijloace la decorarea sistemului de umidificare din orașul Navoi, RSS uzbecă Această lucrare a fost realizată în strânsă colaborare cu specialiști de la Institutul de Proiectare din Leningrad - ingineri și ingineri hidraulici La crearea acestui ansamblu, sculptorul B Svinin și arhitecții G Goncharov, I Orlov, K Korotkov și T Safonova au lucrat cot la cot în toate etapele de proiectare - de la planul general la desenele de lucru, de la determinarea locației viitoare sculpturi în ansamblu înainte de dezvoltarea compoziției și interacțiunea maselor sale plastice individuale Mediul urban a determinat alegerea mijloacelor vizuale ale ansamblului, construite pe contrastul formelor geometrice ale clădirilor moderne și plasticitatea accentuată a sculpturii decorative suprafața netedă a rezervoarelor și jeturile de apă puternice, completând și sporind unitatea compozițională și semnificativă a ansamblului Imaginile poetice ale lui A Navoi, lupta oamenilor din Uzbekistan pentru fiecare picătură de apă - acestea sunt principalele teme ale compozițiilor sculpturale monumentale și decorative ale lui Svinin din orașul Navoi Figura dinamică a lui Farhad ocupă un loc central în ansamblu - tocmai de la această fântână începe alimentarea cu apă a sistemului Un jet înclinat de treizeci de metri, la baza căruia se ridică un erou gigantic ca simbol al forțelor creative creatoare, leagă împreună toate părțile complexului Cu mișcare furtunoasă, sunetul major al fântânii „Far- Având în vedere acest monument, putem vorbi despre o înțelegere mai largă a sarcinilor sculpturii monumentale și decorative , despre apariția unui nou gen, al cărui scop nu se limitează la sarcini pur decorative, de design, gen care preia parțial funcțiile a sculpturii monumentale Într-o anumită măsură, Svinin urmează tradiția artei ruse din secolul al XVIII -lea și începutul secolului al XIX-lea, când granițele dintre sculptura decorativă monumentală și monumentală nu erau atât de clare și definite În orașul Navoi a fost creat un sistem de bazine și fântâni, unite într-un ansamblu integral cu arhitectura din jur Sculptura arată bine lângă oglindă ”, contrastează grupul „Rivers of Uzbeki Stan” Construită pe ritmul verticalelor, preponderent statice, plină de grandoare calmă, se remarcă prin completitudinea compoziției și puterea plastică a formelor Designul decorativ al figurilor fântânii Dragonilor este inspirat din imaginile folclorice Mai amuzante decât terifiante, creaturile fantastice , cu scara și interpretarea lor plastică, servesc ca formă care face posibilă conectarea sculpturii fântânilor cu arhitectura clădirilor adiacente Navoi este un oraș tânăr, în creștere Sunt date proiecte de cartiere noi, case, piețe Iar în atelierul de Carne de Porc se pot vedea lucrări noi destinate B Svinin, arhitect Y Savcenko Răpirea Europei Orașul Sudak Cupru cupru B Svinin, arhitect G Goncharov, I Orlon, K Korotkov, T Safonova Fântâna „Râurile din Uzbekistan Stan” Orașul Navoi Bronz B Svinin, arhitect G Goncharov, I Orlov, K Korotkov, T Safonova Fântâna „Farhad” Orașul Navoi Bronz al acestui oraș: în compozițiile „Alisher Navoy” și „Omar Khayyam” sculptorul continuă să caute noi soluții figurative Noi funcții apar în lucrările Pork Sculptorul include elemente ale mediului în compozițiile sale, extinzând astfel cadrul obișnuit al sculpturii, arătând natura , mediul care înconjoară personajele sale Această tendință, caracteristică materialelor plastice de cameră din ultimii ani, apare în sculptura monumentală pentru prima dată în lucrările lui Svinin În lucrările sale, vedem o altă caracteristică - utilizarea anumitor tehnici de sculptură decorativă la crearea monumentelor Pentru parcul din Sudak, el creează compoziția „Apollo și Daphne”, unde sculptorul Un loc mare în opera sculptorului este portretul În , la o expoziție a artiștilor din Leningrad, Svinin s-a anunțat pentru prima dată ca un maestru interesant și serios În „Portretul lui Igor”, în compoziție și formă plastică precis găsită , sculptorul a reușit să creeze o imagine atractivă, profund psihologică, să transmită spiritualitatea subtilă, viața intelectuală intensă, emoțională a unei persoane, să-i vadă semnificația și valoarea Și mai târziu, indiferent de sarcinile pe care sculptorul le stabilește în portret - fie că este vorba de crearea unei imagini psihologice, poetice în sunet, fie de transferul caracteristicii ascuțite a eroului - în centrul atenției sale se află apelează din nou la mitologia antică, la imagini care afirmă forța și puritatea sentimentelor umane Acesta este un fel de complot și dezvoltare plastică a temei „Răpirea Europei”, doar conflictul de aici capătă o colorare dramatică Lucrările de șevalet ale lui Svinin sunt într-o oarecare măsură legate de munca sa de muralist Cu toate acestea, schițele, aceste aplicații plastice pentru viitoarele lucrări decorative , au adesea valoare artistică independentă Printre acestea se remarcă prin plasticitatea sa puternică și puterea caracteristicii „Iphigenia” – primul pas către compoziția „Iphigenia în Tauris” Experiența de a lucra cu arhitecții a lăsat o anumită amprentă asupra întregii lucrări a lui Svinin , deși deja în lucrarea sa de teză „ Arhimede” construcția compozițională și logica arhitecturală trădează mâna unui sculptor muralist Se poate spune că monumentalitatea și decorativismul sunt strâns împletite în sculptura lui Svinin Există întotdeauna dorința de a întruchipa lumea complexă a sentimentelor umane vii în arta plastică Expoziția lucrărilor lui B A Svinin, organizată de Muzeul de Sculptură Orașului din Leningrad în octombrie , a fost expusă în aer liber, chiar pe aleile și peluzele Grădinii de Vară și trebuie să recunoaștem că sculptura lui Svinin a trecut de această probă Expoziția a arătat că Boris Svinin urmează propriul său drum neînvins în artă — mână în mână cu colegii săi, coautorii, pentru că numai combinarea eforturilor creative ale artiștilor de diferite specialități poate duce la crearea unei calități numite sinteză în artă În noiembrie , la Moscova a fost lansată o expoziție de lucrări ale lui B Svinin O expunere interesantă și diversă ne-a convins încă o dată că avem în fața noastră un maestru talentat care folosește cu pricepere cele mai bune tradiții ale moștenirii clasice în opera sa Imagini poetice ale Armeniei Despre opera lui E Aslamazyan O Obolsina „Armenia mea” este numele dat de artistul Yeranuhi Aslamazyan uneia dintre pânzele pe care le-a realizat în în munții Armeniei natale Întreaga suprafață a pânzei este umplută cu munți; se ridică aproape până la marginea superioară a imaginii, lăsând liber să se reverse o dungă îngustă albastră deschis - cerul Cu mai multe etaje, tăiați de chei , pe fundul cărora curge un pârâu, munții ne apar în fața noastră în toată măreția și frumusețea lor Ceața cenușie se ridică, se strecoară de-a lungul marginilor munților - par că respiră Sentimentul a ceva solid, de nezdruncinat apare atunci când ne uităm la aceste matrice maiestuoase Și figura mică a unei fete în roșu din primul plan al imaginii, așa cum spune, pornește , subliniază amploarea acestor formațiuni antice de pământ Munții nu suprimă, în ciuda vastității lor, aici este ușor și liber să respiri Iar artista Eranuhi Aslamazyan, venită în fiecare an în Armenia, inhalează acest aer curat de munte, parcă ar lua putere din Armenia ei Ea scrie aici schițe, care în viitor, poate, vor duce la crearea unui tablou finit Cu toate acestea, uneori se întâmplă Tabloul „Visele”, de exemplu , a fost pictat „la fața locului”, în munți, și poate de aceea există atât de multă inmediație și prospețime în ea În fața noastră, pe marginea unui pervaz înalt, stau două fete; sub ei și în spatele lor sunt munți învăluiți într-o ceață cenușie Fetelor nu le este frică de înălțimi Ei se simt ca acasă aici Au mult entuziasm, energie tinerească, încredere în viitor Vântul le ciufulia puțin părul; luminate de soarele dimineții devreme, ele înconjoară capetele fetelor cu un ușor halou, evidențiindu-le pe fundalul albastru al munților În spatele celor care stau se află o distanță spațială profundă și se pare că aceste fete, ușor, ca niște păsări cocoțate pe marginea unei stânci, vor zbura acum după visele lor, așa cum Natasha Rostova „zbura”, stând alături de Sonya la fereastra deschisă Înainte de tinerele eroine din Aslamazyan - întreaga viață cu multe căi și drumuri diferite, iar acest lucru ușor amețitor și uluitor Această pânză ușoară, care afirmă viața, creată de artist destul de recent, în , este plină de bucurie și optimism Un contrast cu el este poza „On the Con de Gânduri grele despre trecut O altă temă - alte modalități de implementare a acesteia Dacă în „ Visele” totul este pătruns de lumină, aer, un sentiment de zbor vesel, atunci aici, dimpotrivă, totul este înghețat în imobilitatea lui Din punct de vedere compozițional, imaginea este construită în așa fel încât figurile oamenilor par să fie apăsate în jos Paletă întunecată, spațiu puțin și lumină Doi bătrâni - soț și soție - stau cufundați în gânduri sumbre despre trecutul lor Bătrânul cumva distrat, stânjenit, cu degetele întărite de la muncă, răsucește o țigară, soția lui, cu o mișcare obișnuită a mâinilor, sortează și pieptănează firele Acum trăiesc bine: copiii lor sunt oameni cunoscuți, respectați în Armenia (artista a descris persoane destul de specifice) și ei înșiși sunt acum înconjurați de atenție Cu toate acestea, imaginea surprinde momentul în care s-au gândit la trecut și înainte ca ochiul minții lor să treacă și să experimenteze Starea de spirit a imaginii este transmisă de toată structura sa emoțională și coloristică: pictură groasă de pastă, haine întunecate ale bătrânilor, întunericul ușii și ferestrei Doar grămada de fire pe care o prelucrează femeia, eșarfa de pe cap și cămașa vizibilă de sub jacheta descheiată a bătrânului se albesc strălucitor pe fundalul general sumbru al pânzei, făcând culoarea neagră și mai adâncă și forțând tensiunea, drama în fotografia În pânza „Fata tutun” ( ), dimpotrivă, bucuria muncii eliberate se simte în orice Imaginea este rezolvată în culori strălucitoare, saturate și, parcă, strălucește din interior Prin ghirlandele agățate din frunze de tutun înșirate pe fire se văd pajiști verzi și terenuri arabile însorite, iar în spatele lor munți și un cer albastru limpede, reușită și schița pentru acest tablou, realizată de artist în Siluetele tinerilor muncitori așezați pe pământ sunt vizibile doar pe jumătate: se îneacă într-o mare legănată de tutun verde În această compoziție, ritmul mișcărilor, muzicalitatea și plasticitatea lor deosebită sunt bine transmise; ne putem imagina cu ușurință cât de repede și de bucuros lucrează fetele - de parcă ar cânta melodia lor preferată Imediat după război, E Aslamazyan a mers în sate pentru a picta portrete ale conducătorilor câmpurilor armene pentru expoziția „Eroii muncii” Artistul a conceput un tablou mare „ Eroii câmpurilor armene” și creează o serie de portrete în ulei pentru acesta Ea pictează cu multă simpatie chipurile simple de vreme ale muncitorilor din Armenia „Milkmaid Sahakyan”, „Maștrii de fermă colectivă G Asatryan și G Hovsepyan”, „Eroul muncii socialiste Davtyan” sunt toți oameni apropiați și bine cunoscuți ei , strâns legați de țara lor natală Se poate spune că deja lucrările pregătitoare pentru imagine s -au transformat într-un fel de serie de portrete, înfățișând oamenii fruntași ai agriculturii din Armenia în anii În anii , Aslamazyan a desenat din nou - în armeană, cu o eșarfă albă legată Acesta este chipul unei persoane care a cunoscut multe greutăți în viața sa și, prin urmare, este capabilă să aprecieze cu adevărat binele Această femeie are un suflet simpatic și bun; se pare că poate uita de ea însăși dacă este nevoie de ajutorul ei pentru alții Portretul atrage involuntar atenția, atrage spre sine cu mare forță interioară, umanitatea În , Aslamazyan a pictat un portret al mamei sale Pe un fundal deschis, gri-albăstrui, vedem chipul unui om a cărui privire gânditoare este fixată asupra lui însuși, asupra trecutului În fața noastră se află, parcă, imaginea Bătrânei Înțelepte, o imagine care evocă o tristețe liniștită și strălucitoare (Artistul a pictat un portret al mamei sale cu puțin timp înainte de moartea ei ) E Aslamazyan Pepeni pe țesătură siriană Mas lo Xia la acest subiect și scrie „Portretul unei lăptătoare avansate” ( ) Este imposibil să nu observăm o schimbare calitativă în lucrarea portretistică a artistului Dacă în portretele ei timpurii era interesată în primul rând de o anumită persoană , a cărei imagine dorea să o „fixeze” pe pânza ei, acum artista se străduiește să identifice trăsături tipice în personajul eroului, să creeze o imagine generalizată Astfel, în „Portretul unei lăptărițe avansate” sunt din ce în ce mai puține detalii ca atare - atenția este concentrată pe chipul acestei femei nu mai tânără, mărginită Portretul fiicei ("Lisa") este realizat în culori contrastante - pe o combinație de culori active roz și negru În privirea îndrăzneață a ochilor larg deschiși, în linia rotunjită a unei bărbie încăpățânată - încrederea tinereții, o dorință pasională de a te testa, de a-și încerca puterea O anumită teatralitate a îmbrăcămintei - o pălărie mare cu flori și o rochie magnifică cu volane - conferă portretului o anumită asemănare cu imaginile vechi și, în același timp, o face pe această fată foarte tânără să crească În același timp , această tehnică permite artistei să tipifice din nou un specific și apropiat de imaginea ei, pentru a-i conferi caracteristici de atemporalitate Este, parcă, o imagine a Tineretului cu așteptările ei iam și speranțe, cu o sete de viață pulsatorie, debordantă Și, în sfârșit, „Autoportret ” ( ) - o privire atentă, aproape non- personală, privirea unui bărbat asupra lui însuși O mare activitate creativă, puterea de voință și capacitatea de a lucra cu dăruire deplină sunt resimțite sub masca celui care este portretizat Portretul este conceput în culori moi - doar două sau trei culori - dar ce bogăție de nuanțe! Cele mai subtile treceri de la un ton la altul dau un fel de mobilitate portretului Nu există nicio culoare deschisă deloc, doar în colțul din dreapta jos al pânzei este o mică linie roșie pe paleta artistului Culoarea roșie activă este acel „diapazon” necesar la care este „acordată” întreaga pânză, deși nu există o culoare strălucitoare - privirea atentă a unei persoane adânc în munca sa, același proces de ardere creativă la care artiștii și destul de tânăr și destul de matur Dar dacă aceste portrete pot fi comparate între ele prin identitatea lor internă, atunci modul de a scrie în ele este izbitor de diferit Portretul Mariei este caracteristic căutărilor artistice din anii și ceva în comun cu portretele feminine din acei ani ale lui Y Pimenov Aceasta este imaginea unei femei care și-a declarat ferm drepturile; în ciuda fragilității externe a osului, puterea și determinarea se simt în el Paleta acestui portret este mai locală, nu are încă acea varietate de nuanțe, acel subtext care se citește în portretele artistului anilor și în special E Aslamazyan Armenia mea Ulei ta, nicio deschidere a sentimentului Totul este reținut, totul este înăuntru și doar o mică străpungere în afara acestei „limbi de flacără”, parcă, mărturisește arderea interioară, marele potențial creativ al artistului însuși Autoportretul este conectat în interior cu una dintre primele lucrări ale lui Aslamazyan, un portret al surorii sale (Mariam, ) Aceeași vigilență în „Autoportret”, despre care s-a mai discutat Vorbind despre lucrarea portretistică a lui E As Lamazyan, nu se poate decât să menționeze succese incontestabile ale ei precum „Portretul unei bunici” ( ), „Sculptorul I M Chaikov” ( ), „Academicianul I A Orbeli la săpăturile din Garni ( ) Sculptorul Chaikov este înfățișat în atelierul său printre creațiile sale Ultimul dintre ei este încă pe mașină Ea este finalizată, iar privirea atentă a maestrului îndreptată către noi vorbește atât despre disponibilitatea de a o da judecății noastre, cât și despre îndoielile artistului în acest ultim moment decisiv, când a sosit momentul să se despartă de urmașii lui un loc semnificativ în opera lui Asla Mazyan Aici, ca și în portret, s-a manifestat talentul coloristic subtil al artistului - dragoste pentru numeroasele gradații din cadrul aceleiași culori , găsind un singur ton comun al tabloului „Shell and Burdock” ( ) se distinge printr-o sofisticare deosebită Fondul gri- albăstrui al picturii ne amintește de ( ) Patina gri-verzuie este ferm înrădăcinată în suprafața ustensilelor de cupru cu o formă orientală caracteristică Aslamazyan a adunat aici „reprezentanții” vechiului mod de viață, care părăsesc treptat viața oamenilor, fiind înlocuiți cu alte exemple, moderne Artistul juxtapune cu pricepere culoarea verde-argintiu a vaselor și culoarea roșie aprinsă a granatelor înfățișate în prim-planul tabloului Dar dacă granatele strălucitoare contrastează cu verdele ofilit al patinei, atunci vlăstarul verde care se întinde în sus, făcându-și drum între două vase înalte cu dificultate, aproape se contopește cu el într-o singură gamă În general, tonul este dat aici, desigur, de preparatele vechi, aparent foarte îndrăgite de artist cer de stepă, pârjolit de soare, sub care creșteau aceste plante ciudate Și este surprinzător că acest buchet uscat ascetic și coaja care se află lângă el din fundul unui ocean îndepărtat par apropiate, aproape legate între ele Apropierea lor este destul de firească, iar tonul general de lumină, corect găsit de artist, creează un fel de unitate, armonie Apropo de naturile moarte ale lui Aslamazyan, nu putem să nu remarcăm capacitatea artistului de a plasa obiecte Ea face acest lucru în așa fel încât pe pânză să apară o viață interioară specială, obiectele neînsuflețite devin „vii” - cu propria lor interacțiune specială între ele și cu una sau alta dispoziție generală Aici avem textul „Natura moartă orientală” Ne face să admirăm creațiile mâinilor vechilor maeștri ai Armeniei - aceste ulcioare cu laturile zdruncinate, cu mânere răsucite, aducându-ne aroma trecutului Într-una dintre naturile moarte timpurii ale lui Asla Mazyan, Pumpkins on Carpet ( ), întreg spațiul este plin de fructe uriașe puternice După cum spune însăși artista, ea a vrut să-și înzestreze fiecare dovleac cu un caracter propriu , destul de definit, astfel încât să „comunicați” între ei - „purtați o conversație plină de viață”, legănându -se încet și aplecându-se unul spre celălalt Compoziția se remarcă prin ușurința sa: ești așezat liber pe o țesătură orientală în dungi Iar un ulcior mic de ceramică și un vas în care ♦ unul dintre pepeni a adormit (care este mai mic) par să fi ajuns din greșeală aici și deci oarecum impersonal, zdrobiți de această companie zgomotoasă Natura moartă ♦Pepenii pe țesătură siriană este percepută într-un mod diferit” ( ) Nu mai este loc pentru acea libertate și ușurință cu care dovlecii ♦au grăbit cursele — totul este strict gândit și ordonat Obiecte ♦ poze tăcute ” pentru artistă, așezate, după voința ei, fiecare la locul său Un pepene galben strălucitor cu o ramură de struguri negri copți întins pe el contrastează frumos Puțin mai aproape de noi este un alt pepene verzui , lângă el sunt două vinete de un albastru intens, iar în adâncuri este un mic bol cu struguri, obiecte pictate colorat și apoi imprimate pe pânza ei Pe un fundal neutru deschis al pânzei sunt plasate liber produse frumoase din lut , pe care autorul dorește să le arate privitorului Natura moartă se face ușor, aproape schemă Natura și tema acestei sau acelei lucrări uneori nu numai că sugerează artistului modul de pictură, dar fac și anumite schimbări în tehnica în sine Așadar, în natura moartă ♦ My Ceramics, în care Aslamazyan a vrut să scoată în evidență particularitatea ceramicii, transmite terciul suprafeței sale, ea adaugă ceară în paletă, astfel încât uleiul să nu strălucească Ea folosește aceeași metodă și în ♦Still Life with a Shell, pentru a sublinia începutul ascetic în această natură moartă ciudată E Aslamazyan Visele Ulei și încă două vinete lucioase, lustruite Compoziția include (pe picior de egalitate cu fructele) un ulcior de ceramică brun-liliac Bogăția și varietatea combinațiilor de culori - într-o versiune semnificativ dezactivată - este colectată și reflectată pe suprafața sa de o tavă mare de cupru Pânza nu se distinge prin luminozitate, în ciuda prezenței tonurilor saturate în ea; acest lucru se datorează faptului că este dominat de un ton comun - violet -, unind toate culorile într-o singură schemă de culori, dând integritate întregii compoziții Natura moartă ♦Ceramica mea” se rezolvă într-un mod special Acest lucru se datorează parțial faptului că conține dubla autoritate a lui Aslamazyan: artista le-a creat pe toate cu propriile mâini Artista a aplicat și ea această metodă ♦Autoportret pentru a-l face mai strict, mai profund, fără strălucire exterioară Vorbind despre diversele genuri în care lucrează Yeranuhi Aslamazyan - portret, peisaj, natură moartă - este greu de spus cu certitudine pe care dintre ele preferă artista, pentru că în fiecare se exprimă Stilul de scriere al lui Aslamazyan este discret, construit pe tranziții subtile și nuanțe interne Aș dori să-i numesc pictură profundă: temperamentul artistei este ghicit , în ciuda reținerii exterioare și a echilibrului pânzelor sale, întotdeauna bine armonizate, executate cu un gust artistic delicat Mai recent, în , Yeranuhi Aslamazyan s-a încercat într- o tehnică complet nouă pentru ea - acuarela Prezentat în vara anului la expoziția personală de la Moscova, seria Prikamye mărturisește excelenta ei stăpânire a acestei tehnici dificile Autoarea însăși spune că, nefiind niciodată pictat în acuarelă până acum, s-a trezit în acest colț al naturii din centrul Rusiei - cu pajiști inundate, păduri liniștite și râuri largi, care curg încet - a preluat involuntar acuarela Și s-a născut seria „Pri Kamye” În aproape toate foile seriei, vedem râul calm și radiant Kama sau afluenții săi Râul din foaia „Așezământul” pare deosebit de luminos In fata noastra se afla marginea satului cu râpă adâncă și răcoroasă cu poteci de-a lungul ei Acuarela se realizează cu ușurință: afluxurile de vopsea caracteristice acesteia cad organic pe foaie, „curgând” în jos pe panta râpei, subliniind astfel abruptul acesteia Într-o altă foaie a seriei - " Noapte albă" - totul este înghețat în așteptarea ploii: acest calm se simte atât în iarba și copacii verde luxuriant, cât și în norii care atârnă peste râu Și începi să înțelegi că E Aslamazyan a avut profundă dreptate în alegerea acuarelei pentru seria regiunii Kama, pentru că însăși natura acestei regiuni este acuarela, dacă pot să spun așa, în contrast cu natura strălucitoare și pitorească a Armeniei Aslamazyan pictează Armenia pe pânzele sale Se ridică sus în munți, unde aerul este curat și transparent, iar contururile munților și clădirilor îndepărtate par distincte și clare Pentru a picta A Village in the Mountains ( ), a trebuit să urcem aproape două mii de metri, dar ce lume uimitoare s-a deschis înaintea artistului! Din această pânză emană ceva fabulos de frumos Un mic sat armean printre verdeața luxuriantă a copacilor se agăța de poalele muntelui Regularitatea, încetineala , legătura organică cu natura sunt tipice pentru viața acestui sat În prim plan sunt figurile a trei femei, care privesc gânditoare la sat, parcă vrăjite de o viziune minunată O strânsă legătură cu natura se resimte și în pictura „Sub viță de vie” ( ), unde se transmite foarte convingător atmosfera unei după-amiezi sudice însuflețite, când vrei să te ascunzi rapid într-o nuanță salvatoare Întreaga pânză este saturată de soare, care sparge chiar și prin verdeața densă a podgoriei, care formează un baldachin verde caracteristic grădinilor sudice; două tinere sunt așezate sub el: una sortează încet strugurii, punându-i într-un coș în picioare lângă el, cealaltă stă în apropiere, aparent pârjolită de căldură Un loc mare în pictura de peisaj a lui Aslamazyan este ocupat de priveliștile Ararat și Sevana Artista îi cunoaște bine încă din copilărie, dar cu fiecare nouă întâlnire îi dezvăluie ceva nou „Ararat la apus”, „Ararat seara”, „Ararat roz” O suită întreagă despre Ararat Dimineața rece devreme Razele aurii ale soarelui răsare străpung aerul În spatele primului plan verde închis, cu siluete clar vizibile de copaci, există o gamă variată de culori: de la turcoaz moale la roz („Pink Ararat”) Aslamazyan și-a dedicat cealaltă „suită” uriașului și curat Sevan: „Sevan în zori”, „Sevan la amiază”, „Sevan după o furtună” Ultima dintre aceste pânze este rezolvată foarte simplu, laconic Linia orizontului împarte pânza în două părți aproape egale: cele mai multe dintre ele sunt ocupate de cer, sub ea se află suprafața netedă a lacului și doar marginea țărmului stâncos din colțul din dreapta jos al pânzei și creasta de munți în colțul diagonal opus încalcă claritatea geometrică a compoziției Un fel de primordial emană din acest peisaj pustiu În ea, ca și în alte pânze dedicate lui Ararat și Sevan, se simte semnificația și monumentalitatea , în ciuda dimensiunilor deloc mari Ele conțin o particulă a naturii Armeniei însăși, care a hrănit și hrănește opera multora dintre artiștii noștri minunați, inclusiv arta lui Yeranuhi Aslamazyan În pânzele acestui talentat maestru original și-au găsit reflectarea atât natura particulară a regiunii, cât și oamenii ei, muncitorii Armeniei sovietice Artistul Sahi Romanov E Vandrovskaya Artistul își semnează lucrările - „R Sahi” Numele său de familie rus - Romanov - l-a primit într-un orfelinat și, de obicei, este numit pur și simplu „Sahi”, care înseamnă „generos” în kazah Sakhi este artistul principal al studioului de film kazah A proiectat filme precum Drumul vieții ( ), Înșelatorul fără barbă ( ), Wings of Song ( ), La poalele Naizatasului ( ) și multe altele Este un participant permanent la expozițiile republicane, integrale și internaționale Expoziția lucrărilor lui Sakha din la Alma-Ata a arătat importanța contribuției sale la dezvoltarea artelor plastice naționale Sakhi însuși consideră că arta sa de șevalet este inseparabilă de munca sa în cinema Studiul constant al naturii îl ajută în munca sa la film, îmbogățește vizual filmul, îl ajută să evite schemele inutile Absolvent al departamentului de artă al Institutului de Cinematografie All-Union, Sakhi a prezentat ilustrații pentru basmul popular kazah „ de fabule” ca lucrare de diplomă În intrigile lor, ca și în basmul însuși, realitatea este strâns amestecată cu ficțiunea, care, totuși, nu depășește experiența de viață a micului erou Un cal păște printre stele de pe cer, de care se agăță un mânz, o cizmă se năpustește peste stepă în spatele unei gazele cu gușă, de parcă tocmai ar fi fost scoasă de pe piciorul hanului gras, băiatul se uită în spatele norului, stând pe vârful biciului folosit de ciobani Fișele de ilustrații sunt completate artistul în diferite moduri: Sakhi trece liber de la un desen clar la guașă, făcând culorile să sune fie intense, fie blânde, în funcție de conținut a unei anumite scene Compoziția foilor este foarte diversă Ca și în storyboard-ul filmului, artistul își arată personajele, le clarifică caracteristicile în diferite episoade, se joacă cu detalii memorabile (de exemplu, pălăria uriașă de blană a unui băiat), care chiar și în scenele cu mulțime captează atenția Fie pentru că Sakhi însuși este aproape de umorul suculent al unei basme populare, fie că personajul eroului s-a dovedit a fi asemănător cu el - un băiețel deștept care l-a învins pe vicleanul khan cu ingeniozitatea sa - dar deja în această lucrare principalele trăsături ale operei artistului au fost determinate – generozitate emoțională și deschidere Unele dintre foi, concepute într-un mod intim liric și care nu au legătură directă cu schița intrigii („Un băiat lângă foc de noapte”, „Seara în stepă” și altele), sunt în mare parte autobiografice După ce și-a pierdut părinții devreme, el și fratele său mai mic au mers pe jos din regiunea Kyzylorda până în orașul Kuibyshev Un băiețel plin de viață și independent „a bătut cu insistență printre oameni”: el însuși a venit la un orfelinat, apoi a intrat într-o școală profesională Dar, probabil, înapoi în patria sa, pe malul „Marele Râu” - Syr-Darya, sau când rătăcea prin stepă, ascultând vocile naturii, un artist a început să se trezească în el În timpul Marelui Război Patriotic, în timp ce lucra la o fabrică, Sakhi a început să meargă la un studio de artă de seară, iar în , după absolvirea Școlii de Artă din Moscova , a devenit student la VGIK , Seara pe Jailau ( ) , este în mare măsură legată de amintirile patriei Ciobanul cu turma ei coboară la iurte, peste care deja s-a ridicat fumul focurilor Vârfurile înzăpezite ale munților încă ard în razele apusului, dar versanții lor au fost deja învăluiți într-o ceață de aer rece, ceea ce face ca culoarea roșie a eșarfei pe fetiță să nu fie atât de strălucitoare, lână argintie de oaie În ritmul măsurat al compoziției, în armonia blândă a culorilor, se aude o melodie lirică de seară Sakhi aparține generației cu care în arta Kazahstanului sunt asociate mari realizări în domeniul complotului și picturii tematice Trăsături deosebite ale vieții populare sunt dezvăluite în pânzele sale „Carpet Weavers” ( ), „On Vacation” ( ) și altele În aceste lucrări, Sakhi se bazează pe tradițiile artistice transmise lui de profesorii institutului — remarcabilii artiști sovietici V P Efanov, F F Bogorodsky, G M Shegal și Yu I Pimenov În același timp, cu fiecare nouă lucrare, propriul său temperament creativ se manifestă din ce în ce mai clar Compoziția devine mai dinamică, siluetele mai expresive, sarcinile stabilite de artist în domeniul culorii sunt mai clar definite De câțiva ani, dând preferință scalei „seară” gri-argintiu, prin combinarea nuanțelor acesteia, atinge o intensitate sonoră mare , o expresivitate emoțională crescută În perioada căutării propriilor căi în artă , desenul a ocupat un loc important în opera lui Sakha: în ea, mai devreme decât în pictură, artistul a obținut libertate, slăbiciune și capacitatea de a-și realiza planul Serialul „Viața și opera lui Kurmangazy” ( ) se distinge deja prin aceste calități, atrăgând cu expresie, curaj și un fel de umor, Sakhi dă strălucitor, aproape grotesc, caracterul social al personajelor, ridiculizând Khanul leneș și prost și mediul său Claritatea contururilor negre de pe câmpul alb al foii și diversele modele ale ornamentației care împodobesc costumele oamenilor dau un anumit efect decorativ acestor compoziții Multe picturi au fost realizate de Sahi în timpul călătoriilor sale cu o echipă de filmare în diferite regiuni ale Kazahstanului Lucrând la schițe, artistul urmărește mai ales un scop foarte specific - studierea tipului, organizarea compozițiilor grupurilor, căutarea relațiilor de culoare în peisaj etc Cu toate acestea, cu o atitudine creativă activă, aceste lucrări încetează să fie doar aceeași rugozitate aspră și grea a cursei Seria include foi pe care vedem o imagine panoramică a stepei („Lame Saiga”, „Golden Steppe”) și foi în care eroul este înfățișat „în prim plan” („Rush”, „Oh, fiul meu!” ) Într-un efort de a sublinia orientarea socială a operei lui Kurmangazy, Sakhi, deja în construcția compoziției și în natura loviturii în sine, transmite o „intoație” diferită - uneori încet lirică apoi umplut cu un sentiment pasional, un apel Cu aceeași libertate de desen întâlnim și în schițele cu cerneală ale costumelor pentru filmul The Beardless Deceiver, care, din punct de vedere al integrității designului lor compozițional, poate fi considerată o lucrare grafică independentă Simțind profund natura materialului auxiliar popular Deci, înfățișând într-un mod destul de realist munți cu umbre întinse în ei sau o stepă udă de soare, Sakhi este preocupat nu atât de problema fiabilității imaginii, cât de transferul de culoare al naturii cutare sau aceluia peisaj, sau scena cotidiană asociată acesteia Și ca și cum ar fi ascultat de percepția sa activă a realității , pictura în sine devine densă , expresivă Destul de des o serie întreagă de lucrări este unită printr-o anumită structură intonațională Astfel, într-o serie de studii realizate în Ayak-Kalkan, rezolvate într-o scară tensionată portocaliu-roșu, tema soarelui arzător și a căldurii se dezvăluie în diferite variații În alte schițe, „împingând” culoarea roșie cu umbre aproape negre, artista realizează o anumită dramatism În tabloul „Dimineața la ferma colectivă”, contrastul munților violet cu iarba verde strălucitoare creează o senzație de lumină R Sahi O fiule! Din seria „Viața și opera lui Kurmangazy” Creion R Sahi Portretul lui O Sueymanov Ulei R Sahi La poalele Paizatasului guașă R Sahi Ilustrație pentru basmul „ de basme” Creion staniu și răcoare, transmite starea naturii, trezindu-se după o noapte de somn În propriile cuvinte ale lui R Sahi, principalul lucru în căutarea sa este „să audă sunetul color al pământului, să-i transmită mirosul în culoare” Și aceasta, aparent, este cheia înțelegerii naturii originalității strălucitoare, profund naționale și complete a creativității lui Sakha, care ia naștere, parcă, spontan, „din interior”, din percepția oamenilor asupra vieții apropiate lui, încorporată într-un basm, epic, legendă Au devenit pentru el un fel de școală de gândire figurativă, au dat startul să creeze lucrări în care viziunea artistului asupra lumii, poate, a primit o expresie mai largă și mai completă În > , pentru expoziția dedicată aniversării a de ani de la nașterea lui V I Lenin, Sakhi a finalizat trei picturi: „Decretul asupra pământului”, „Kyuy Eliberare din lanțuri” și „Sub cerul patriei” Toate sunt interconectate de dorința artistului de a da o expresie generalizată a sentimentelor de plenitudine, bucurie de viață și libertate dobândite de oameni ca urmare a transformărilor socialiste din țară Baza primei imagini - „Decretul asupra pământului” - este un complot specific: un membru al Komsomol-propagandist discută cu locuitorii satului Figura sa pe fundalul Iurtei Roșii, deasupra intrării de care atârnă un portret al lui Lenin , este centrul compozițional și semantic: mișcarea generală și atenția sunt îndreptate spre el Dar intriga este doar punctul de plecare pentru exprimarea conceptului de artist Culoarea roșie a iurtei și a covorașului din pâslă întinsă pe pământ în fața ei, renașterea din jur transmit starea de entuziasm festiv , principalul exponent al căruia, conform tradiției, este akyn: atingerea corzilor dombrei sale, compune un cântec în cinstea Marelui eveniment În tabloul „Eliberarea Kui din lanțuri”, imaginea lui akyn, purtătorul de cuvânt al gândurilor oamenilor, capătă un caracter deschis simbolic Poza liberă a poetului, ca și cum ar crește din pământ și strâns legată de el , lanțuri rupte, gazele albe care se zboară peste stepă în razele apusului - toate acestea conferă imaginii o exaltare romantică și patos, aproape de poetic popular creativitate Ca in prima poza, aici in paleta artistului V Sahi Decret Funciar Ulei Domină tonurile roșii-portocalii: sună în peisaj, în hainele akynului și, îngroșându-se în modelele covorului, aproape se contopesc cu tonul bogat maro-negru al pământului Asemănător poeziei populare, simbolismul stă la baza celui de-al treilea tablou - „Sub cerul patriei”, unde vedem un copil întins în leagănul său printre întinderile de stepă udă de soare Începutul cântecului este prezent atât în compoziția în sine, cât și în interpretarea peisajului, cât și în schema de culori a pânzei, în care tonul „însorit”, galben-portocaliu joacă din nou un rol decisiv Artistul vrea să transmită cu culoare sentimentul de fericire, bucuria vieții Sakhi se străduiește, de asemenea, să transmită o mare activitate creativă, provenită dintr-o legătură inseparabilă cu mediul său, oamenii săi, în lucrările sale de portret O astfel de abordare este tipică pentru portretele regizorului Sh Aimanov și poetului O Suleimanov, ciobanului Ersai și autoportretul artistului Sakhi este ușor de recunoscut în oricare dintre lucrările sale, deși nu stă pe loc, ci caută constant, experimentează Creată în pe baza unor materiale picturale limitate, imaginea omului de știință și filosof Al-Farabi este lipsită de materialitatea vizibilă obișnuită pentru artist: o oarecare idealizare a imaginii, parcă, sporește principiul spiritual din ea Soluția de culoare a portretului se distinge printr-o sofisticare orientală deosebită În intriga și lucrările tematice din ultimii ani, Sakhi se bazează în totalitate pe materialul pe care i-l oferă viața de zi cu zi Dar chiar și în aceste lucrări, deja lipsite de patosul lor anterior, se remarcă dorința artistului pentru o reelaborare creativă a motivului Așadar, în două versiuni ale picturii sale „Circul” este ușor de observat cum impresia imediată se supune treptat gândurilor artistului În prima versiune, el înfățișează clădirea circului din Alma-Ata, încercând să transmită o dispoziție festivă în ritmul mișcării mulțimii, în strălucirea culorilor strălucitoare, oarecum atenuate de amurg În a doua variantă, The Walk of the Circus Horses , artistul conferă întregii scene un caracter mai generalizat Imaginile gimnastelor și călărilor, care se încălzesc pe o peluză verde și, parcă, conectate cu peisajul din jurul lor, capătă o semnificație simbolică - aceasta este tinerețea, puterea Întreaga lucrare a onoratului lucrător de artă al RSS Kazahului Sakha Romanov, care a făcut multe pentru dezvoltarea artei Kazahstanului sovietic, este colorată cu mare dragoste pentru Patria Mamă Vorbind despre noua viață de pe pământul străvechi, el caută neobosit noi modalități de a-și exprima originalitatea unică „Aici, pe pământ, trăind și creând, îl respiri din copilărie; în fiecare fir de iarbă se află pământul tău și nu poți scăpa de el ” — aceste cuvinte ale poetului lituanian A Baltakis pot fi puse ca epigrafe la opera artistului kazah R Sakhi eu- ii i [- și A D x o v i eu- R Sahi Kui Eliberarea din lanțuri Ulei R Sahi Sub cerul patriei Ulei istoria artei ( - ) A A Sidorov L >І Alt ' M Bavisra ( ria elvețiană ) - Poster I Colorat, Colorat (NDP) Lume - Afiş V Vladimirov (NRB) de ani de victorie Poster A Nikitin (URSS) Amintiți-vă de Eberswalde și Ravensbrück! Poster în Londra; Kurt Weidsmann (FGG), artist grafic, președinte al ICOGRADA, profesor la Academia de Arte Frumoase din Stuttgart Juriul a fost format din reprezentanți ai țărilor care au câștigat ultimul război, au fost reprezentate țări în care a existat o puternică mișcare de rezistență, precum și țări a suferit pagube mari din cauza fascismului Concursul a adus rezultate bune În calitate de președinte pe termen lung al Bienalei Internaționale de Poster , cea mai mare expoziție de postere din lume, am avut ocazia să cunosc „piața mondială a afișelor” Și totuși nu mă așteptam ca concurența să fie atât de eficientă Juriul a primit postere de pe patru continente din de țări, inclusiv: Algeria, Anglia, Berlinul de Vest, Bulgaria , Chile, Columbia, Cehoslovacia Finlanda, Franța, Grecia, Spania, Olanda, Irak, Japonia, Iugoslavia, Cuba, Mexic, Mongolia, Norvegia, Germania de Est, Pakistan, Peru, Polonia, Germania, România, Singapore, Elveția, Turcia, SUA, Ungaria, DRV, Italia , URSS După expirarea termenului, au mai fost trimise postere, dar, din păcate, în conformitate cu condițiile concursului , acestea nu au putut fi luate în considerare Acestea erau postere din Islanda, Canada, Ceylon Cred că niciun subiect nu a mobilizat atât de mulți artiști Fantoma ultimului război mondial, în care au murit de milioane de oameni, fantoma distrugerii uimitoare și a cruzimii, trăiește, după cum vedem, în memoria umană Cu toate acestea, nu numai amintirea acestei cele mai mari catastrofe a timpului nostru a devenit motivul unei participări atât de masive la competiție Mi se pare că a fost în același timp o dorință de a vorbi în favoarea unei căi pașnice de dezvoltare în condițiile moderne Nu întâmplător multe dintre afișele trimise sunt adresate prezentului Absolut toți participanții la competiție din diferite țări s-au opus războiului, împotriva fascismului Aceste stupefii erau de natură originală, mărturisind gândirea independentă a artiștilor Juriul Internațional, prezidat de Renato Guttuso, în conformitate cu regulamentul, după trei etape de selecție, a acordat următoarele premii; primii doi au primit: Shigeo Fukuda (Japonia) și Gyorgy Kemeny (Ungaria) Premiul II a fost acordat polonezilor - Jadwiga și Zygmunt Okrassa Polonezul, Zbigniew Pechikolyan, a primit și premiul al treilea Mențiuni de onoare : Igor Berezovsky (URSS), Joachim Fiedler (GDR), Hirakotsu Hiikata (Japonia), Alexander Nikitich (URSS), Heikki Neminen și Jukka Veistola (Finlanda), Mieczysław Vasilevsky (Polonia), Vasil Vladimirov ( Bulgaria) și Geert Wunderleich (GDR) În plus, Juriul Internațional a acordat următoarele premii bănești: premii ale ministrului apărării naționale lui Lothar Grunewald (GDR); premiul Comitetului total polonez al apărătorilor păcii - Otaro Tomoeda (japonez niya); Premiul Consiliului pentru Protecția Monumentelor Luptei și Chinului a revenit lui Istvan Vakoshi (Ungaria), premiul firmei Olivetti din Milano a revenit lui Hirakotsu Hiyikata (Japonia ) M Baviera (Elveția) a primit premiul artiștilor polonezi de fotografie Juriul s-a confruntat cu o sarcină dificilă - să selecteze cei mai buni dintre un număr mare de postere grafice, tipografice; colaje și postere fotografice Au fost reprezentate diferite continente, ceea ce înseamnă diferite sfere culturale Afișele diferă în soluția lor artistică, dar erau unite printr-o orientare ideologică comună La această competiție, s-a putut vedea cum un afiș de agitație devine mai mult un afiș narativ-jurnalistic S-ar putea observa că lipsa unor noi semne și simboluri grafice începe să se simtă Japonezii, care operează constant cu un sistem de semne (scris, embleme), sunt încă maeștri ai afișelor care înfățișează semne Un exemplu este Shigeo Fu kuda, care a câștigat premiul I și laureatul celei de-a IV-a Bienale Internaționale de Poster din Varșovia Pe afișul său , un glonț tras se întoarce la bot; acesta este un fel de continuare a celebrului ciclu, numit „Lumea lui Fukuda” Acest simbol este semnificativ și persuasiv exemplu excelent de afiș de campanie este posterul premiat al lui Finn Jukka Veistola, de asemenea laureat al celei de-a -a Bienale Internaționale de Poster din Varșovia Veistola s-a specializat în afișe socio-politice și a ridicat mereu subiecte de mare interes public A proiectat două postere Pe un afiș își propune să semneze apelul la pace, pe celălalt a lăsat locuri pentru semnarea șefilor de guverne în ordine alfabetică A obținut semnătura autentică a președintelui Finlandei, Urho Kekkonen Veistola a anunțat simultan în scris juriul că a trimis al doilea exemplar al acestui afiș la ONU, pentru ca liderii acestei organizații să-l ajute să obțină restul semnăturilor Era vorba despre semnăturile șefilor de guvern, care au confirmat ideea dezvoltării pașnice, pentru care luptăm la conferințele internaționale Afișul premiat al maghiarului György Kemeny este un fel de poveste jurnalistică; artistul povestește despre drumul pe care l-a parcurs în timpul războiului și despre modul în care lucrează în prezent ca artist grafic în Ungaria Același personaj este inerent posterului premiat al lui Igor Berezovsky din URSS Tânărul polonez Mieczysław Wasilewski folosește celebra zicală a lui Shakespeare „a fi sau a nu fi” („a fi sau a nu fi”) Această interpretare a cuvintelor lui Hamlet poate fi sloganul lumii moderne, pentru care războiul sau pacea este răspunsul la întrebarea „a fi sau a nu fi” Poate că astfel de afișe nu sunt destinate străzii, ci interioarelor închise, școlilor, fabricilor, sălilor din cinematografe, stațiilor de metrou sau gărilor, unde o persoană are posibilitatea să citească și să înțeleagă mai calm, ceea ce este exclus în afișul, adresat străzii și indicator de funcționare Cred că, în ciuda prezenței anumitor tendințe în arta afișului, tendințele acestuia se dezvoltă în paralel și, aparent, acesta este ceea ce trebuie făcut În ceea ce privește această competiție, cred că nu criteriul artistic, ci orientarea ideologică este cel mai important Afișele premiate au fost expuse la o expoziție competitivă în Castelul Regal, pe mai , la aniversarea a de ani de la Victorie De amintit că la august , asupra castelului au fost aruncate primele bombe, care l-au distrus Traducere din poloneză de L Urazova Tradiții în pictura modernă siriană D Bogdanov În ultimii ani, în viața artistică a Orientului arab, opera maeștrilor sirieni a început să se bucure de influență și autoritate din ce în ce mai mare Acest fenomen se datorează întregului curs de dezvoltare al artei contemporane relativ tinere a țării Este marcat de orientarea democratică a căutărilor creative, un caracter general realist, un interes neclintit pentru tema populară și utilizarea constantă a formelor și tehnicilor picturale locale Punctele comune de vedere ideologice și artistice ale maeștrilor, dorința de a răspunde la evenimentele timpului nostru și de a le conecta activitățile cu viața societății - toate acestea conferă lucrărilor artiștilor de frunte sirieni scop social și profunzime Procesul de formare și creștere a școlii naționale siriene este inseparabil de renașterea culturală comună țărilor arabe în perioada independenței lor În Siria, care are o tradiție artistică îndelungată și puternică , există oportunități ample pentru dezvoltarea culturii naționale În contextul creșterii conștiinței de sine a unei națiuni care luptă pentru o cale istorică independentă , studiul trecutului său cultural joacă un rol deosebit de important În același timp, o altă sursă de formare a artei moderne siriene este utilizarea diferitelor forme de tradiții europene Dorința de a combina realizările experienței artistice naționale și străine în general există în prezența multor maeștri arabi aparținând unor generații diferite și care îndeplinesc această sarcină în moduri diferite Dacă specificul dezvoltării noii arte egiptene este cel mai vizibil în sculptură, care este strâns legată de bogata moștenire plastică a antichității, atunci în Siria pictura ocupă o poziție predominantă De-a lungul celor trei decenii care au trecut de la formarea Republicii Arabe Siriene, principalele trăsături care fac posibilă judecarea naturii artei siriene în ansamblu au apărut în lucrările pictorilor cu suficientă claritate Și deși viața socio-politică a țării din ultimii ani, marcată de o luptă continuă împotriva agresiunii imperialiste, a contribuit la activarea afișelor și a desenelor satirice și a dat impuls nașterii artelor plastice monumentale, pictura a fost și rămâne predominant printre alte tipuri de artă contemporană Originalitatea temelor și a mijloacelor expresive, amploarea și versatilitatea metodelor individuale de stăpânire a tradițiilor artistice au găsit cea mai completă reflectare în pictură Pentru a prezenta mai clar starea actuală a picturii siriene, pentru a identifica principalele sale tendințe și direcții de conducere, este necesar să conturăm pe scurt tabloul general al dezvoltării artei siriene în timpurile moderne În perioada dificilă a dominației coloniale franceze și în primii ani de după eliberare, în țară nu existau școli de artă de stat, iar problema pregătirii profesionale, de fapt, s-a redus la activitățile studiourilor private și ale asociațiilor de amatori în tinereţe au lucrat în străinătate Lucrările lor, executate în tehnicile academicismului și impresionismului moderat, au devenit cunoscute în patria lor mult mai târziu, după întoarcerea acestor artiști în Siria, în ajunul proclamării independenței acesteia În Damasc au fost organizate expoziţii periodice din În , a apărut Liga Artiștilor Sirieni, o organizație care a reunit forțele creative disparate ale țării În același timp, s-au deschis filiale ale Ligii în alte orașe mari ale țării - în Alep, Homs și Hama În , în capitală, studiind la Paris, impresionismul a avut o influență puternică , care s-a reflectat în numeroase peisaje și compoziții de gen Convingerile artistice ale lui Jalal, pictor și sculptor, s-au format sub influența academismului dobândit în timpul studiilor sale la Roma și și-au păstrat cu fermitate trăsăturile în anii următori La început, percepând lecțiile de artă europeană, mai degrabă în exterior, ca un program obligatoriu pentru stăpânirea abilităților profesionale, Kurshe și Jalal au făcut mai târziu multe pentru a dezvolta o gamă locală de subiecte motivele naționale încep să sune din ce în ce mai clar în lucrările lor , intensificate mai ales după cel de-al Doilea Război Mondial în timpul luptei de eliberare care s-a desfășurat în țările arabe și chiar în Siria În locul lucrărilor imitative, executate în plus pe materialul impresiilor străine, au început să apară pânze, Naeem Ismail Drumul satului Ulei anii Sami Burhan În copaci guașă O facultate specială de artă a fost înființată la Universitatea din Damasc, numită Academia de Arte și are departamente de pictură, sculptură, arte decorative și gravură În cele din urmă, a fost marcat de convocarea primei conferințe a artiștilor țărilor arabe la Damasc și de formarea Uniunii Artiștilor din Siria Toate aceste fapte mărturisesc activitatea organizatorică și creativă în creștere a maeștrilor sirieni, a cărei amploare începe să dobândească semnificație panarabă În anii , cunoscuții pictori Michel Kürchet ( - ), Mahmoud Jalal ( ) și alți reprezentanți ai generației mai vechi au devenit inițiatori activi ai unei noi mișcări artistice în Siria Lucrările lor au exprimat cel mai clar tendința de europenizare în arta siriană într-un stadiu incipient al existenței sale Principiile creative ale acestor pictori s-au format chiar înainte de război Pe Kursh, dedicat naturii native, muncii și vieții țăranilor sirieni, monumentelor maiestuoase ale arhitecturii musulmane, trecutului istoric al țării și realității sale Tablouri precum „Cort arab” (anii ' ), „Lagărul de refugiați palestinieni” ( ), „Satul Maalula” ( ) Kurshe, „Cierrecul” (anii ), „Maeștrii mâncărurilor de paie ” ( ), „Tânără țărănească” ” ( ) de Jalal, mărturisesc faptul că tema populară este ferm stabilită în pictura siriană, care se distinge printr-o varietate de soluții de gen Apelul la acest subiect a fost rezultatul creșterii sentimentelor patriotice, a fost invariabil asociat cu însuși conceptul de originalitate în artă Pictura Siriei se caracterizează prin separarea genurilor domestice și peisagistice, adesea combinate în cadrul aceleiași lucrări, în peisajele orașelor și satelor arabe, în imaginile cartierelor vechi originale ale Damascului cu viața lor de zi cu zi colorată Nazim Jafari ( ), un adept al metodei impresioniste a lui Kyurshe , pictează de bunăvoie alei înguste și bazaruri orientale acoperite, pline cu o mulțime plină de viață colorată - „Cartierul Cavafin” ( ) sau, dimpotrivă, pustiu, parcă dispărut din căldură amiază, străzile orașului da - „Peisajul Damascului” (anii ) Folosind tehnicile unei pensule ample, Kurchet transmite în mod convingător hainele arabe multicolore, efectele luminii solare și atmosfera peisajului urban saturat de aer cald Lucrările sale, parcă, deschid o serie lungă de imagini de acest tip, care au devenit preferate în opera pictorilor din generația de mijloc Realizate într-o manieră realistă, peisajele lui Sharif Orfali, Ebeddin Himmat, Fateh Mudarres dezvăluie poetic legătura vie a omului cu mediul O contribuție nouă, semnificativă la dezvoltarea picturii de gen și a peisajului a fost adusă de tinerii artiști, care au ajuns la scrierea impresionistă a maeștrilor mai vechi și sunt treptat înlocuiți de căutarea altor mijloace expresive care să fie mai în concordanță cu noul ideologic și estetic vederi despre tineretul creator Originile acestor mijloace și tehnici au fost descoperite în stilul artei populare, care își are rădăcinile în adâncurile Evului Mediu Diversele meșteșuguri și meșteșuguri care există astăzi au un impact indirect sau direct asupra vederilor artistice ale unui grup mare de pictori Dar oricât de diferite sunt metodele individuale de stăpânire a începutului tradițional, toate se reduc în cele din urmă fie la regândirea creativă, fie la împrumutul formal și repetarea trăsăturilor artistice stabilite istoric Dualitatea de atitudine față de tradițiile cuiva este un fenomen comun și stabil în arta arabă contemporană, inclusiv în arta siriană, care este extrem de relevantă Hisham Zamrik Veduin Ulei Abeddin Himmat Intrarea în moschee Ulei Luai Kayali Cititor Ulei Sharif Orfali Sala de băuturi din Hama Ulei Mumtaz Bahra Unitate Ulei în artă în anii și Spre deosebire de predecesorii lor, ei au trecut prin perioada dificilă de familiarizare cu tema locală, pur siriană, și au perceput însuși faptul existenței acesteia ca pe o realizare firească și de neclintit a artei ruse Cu toate acestea, tocmai în fața lor, în toată acuitatea și tensiunea ei, a apărut întrebarea importantă, legată de ideea unei forme naționale Manieră academică nepasională și sofisticare pentru soarta școlilor naționale tinere, în dezvoltare rapidă Baza, relativ vorbind, a tendinței „folclor” în pictura siriană este alcătuită din lucrări legate nu atât de calitățile lor formale, cât de natura însăși a interpretării scenelor realității înconjurătoare Aceasta este, într-o anumită măsură, o imagine contemplativă a vieții oamenilor, întruchipată în forme care tind să fie decorative patriarhatul sirian sate, activități de zi cu zi ale fellahilor, rituri și obiceiuri religioase vechi ale acestora, atracții istorice și străzi ale (orașelor) antice, lumea bizară a folclorului - acesta este cercul favorit de intrigi și imagini ale multor lucrări calități, ritm decorativ în organizarea suprafeței pitorești Cele mai multe dintre ele sunt caracterizate de o schemă de culori strălucitoare, uneori concepute pentru un efect extern independent, dar cel mai adesea dictat de dorința maeștrilor de a sublinia contrastele vieții populare, natura însorită a sud și creează un spectacol colorat impresionant Necesitatea de a reelabora organic formele tradiționale populare, de a găsi în ele trăsături care sunt în consonanță cu viziunea asupra lumii a omului modern și de a le face proprietatea practicii creative, distinge pictura unui număr de tineri artiști talentați Lucrările lor convin de o bună cunoaștere a diverselor surse picturale, care au alimentat multă vreme cultura artistică a poporului sirian, de la miniatura din Evul Mediu până la tiparul popular din zilele noastre Mamdukh Kashlan ( ), vorbind despre cele mai simple fenomene ale vieții de zi cu zi, le interpretează cu un lirism plin de suflet În compozițiile To the Bazaar ( ) și Men's Conversation ( ), distribuția pricepută a petelor plate de culoare formează un ritm unic, care amintește de un mozaic de aplicații decorative Aderând la principiile reprezentării găsite anterior, Kashlan în lucrări precum „Femeile arabe” ( ), atenuează oarecum claritatea accentuată a tranzițiilor de lumină și umbră, realizând o modelare mai voluminoasă a figurilor umane Apropierea de miniatura orientală se simte în picturile lui Luai Kayali ( ), care creează imagini reale, bogate din punct de vedere psihologic, ale compatrioților săi Sunt pline de un fel de concentrare spirituală specială, semnificația sentimentelor și a experiențelor, care spune pe pânze „Materitatea” ( ), „Cititorul” ( ), „ Băiatul vânzător” ( ) ps la fel de mult un personaj de gen întrucât este un al treilea personaj O impresie diferită este lăsată de lucrările unor pictori de gen precum Naim Ismail, Sami Burkhan, peisagiştii Makhmud Dagistani, Eliya Zanjat Reprezentativitatea lor ingenuă și solemnă este inspirată de imprimeul popular popular cu ornamentalitatea, planeitatea, eleganța generală a culorii și atenția la detalii Acești scribi vii , ca și alții, creează imagini poetice ale lumii reale, jucându-se inventiv cu combinații de pete pure de culoare, unite printr-o pânză liniară comună Departe de toți susținătorii picturii decorative după Adham Ismail, „Mireasa” ( ) de Anvar Diab, „Fata și cocoșul” ( ) de Walid Shami, unde predomină clar un ritm abstract liniar și de culoare Canonizarea superficială a mijloacelor tradiționale de exprimare îi determină pe Mahmoud Hammad, Robert Mulkey și alți artiști să ignore în mod fundamental partea de poveste în pictură Opera pictorilor sirieni ne convinge că o înțelegere falsă a tradițiilor este la fel de străină de obiectivele artei autentice, precum sunt tendințele, sincer formaliste, împrumutate din practica artistică străină Procesul de stăpânire a patrimoniului cultural în Siria nu este la fel de mare și intens ca, de exemplu, în Egipt, unde severitatea problemei este exacerbată de puternicul impact estetic al stilului și iconografiei artei egiptene antice Cu toate acestea, exemplele de mai sus ne permit să concluzionam că binecunoscutul Elia Zayat Sat Maalula Ulei anii ani înțelege cât de important este să conectezi căutarea unei forme originale cu reflectarea realității siriene În ultimele decenii au apărut numeroase lucrări de natură pur stilistică, contribuind la răspândirea tendințelor primitiviste O largă pasiune pentru motivele folclorice, folosirea hiperbolică a formelor laconice și expresive de ceramică, produse din metal goană, imprimeuri populare, imprimeuri și covoare au dus la apariția unor compoziții stilizate cu accent Aceasta de regulă, scene cotidiene idealizate, lipsite de concretețe și naturalețe în transferul intrigii Toată atenția în ele este acordată căutărilor decorative ritmice Picturi precum „Face and Flowers” ( ) pot servi ca confirmare, în special, a confruntării dintre tendințele progresiste și stilistice în pictura siriană Primul pledează pentru principiile creativității realiste bazate pe fuziunea realizărilor artei naționale și mondiale Al doilea înseamnă propaganda formelor abstracte de expresie artistică Cu toate dovezile, ciocnirea acestor două tendințe a afectat arta Siriei în ultimii ani Dacă până de curând se putea vorbi despre unele dintre limitările sale sociale, acum situația s-a schimbat semnificativ În perioada care a trecut de la conflictul arabo-israelian din iunie , tema foarte importantă a Rezistenței asociată cu evenimente importante a luat un loc ferm în arta țării noi în Orientul Mijlociu Apelul la ea a jucat un rol important în întărirea abilităților realiste, în creșterea în continuare a sentimentelor democratice în rândul intelectualității creative Lupta de eliberare a dus la unirea forțelor avansate ale artei siriene Un grup de graficieni progresivi uniți în jurul săptămânalului Al-Talia (Avangarda) din Damasc a lansat un apel pentru realizarea ideilor și imaginilor asociate mișcării de rezistență Programul lor a căpătat o semnificație deosebită în legătură cu poziția unei anumite părți a maeștrilor, rupte de problemele vremii și continuând să interpreteze viața populară în spiritul pastorilor rurali senini Realitatea dură a impus crearea unor opere capabile să reflecte ceea ce se întâmplă într-o formă clară, inteligibilă Este indicativ faptul că un număr de pictori s -au orientat către experiența graficii politice a revistei, împrumutându -și patosul jurnalistic, vizibilitatea agitațională și agitația emoțională Tablouri: Mumtaz Bahry „Unitatea” ( ), Manaz Sharabp „Întoarcerea partizanilor” ( ), Vahid Magarabi „Rezistența nu poate fi oprită” ( ), Waji Sattuta „Răsăritul soarelui în Palestina” ( ) solicită ocupanții rezistenței, trezesc sentimente de solidaritate și patriotism, vorbesc despre dezastrele care au lovit oamenii de rând Personajul lor principal este un țăran sau un muncitor, care își păzește patria cu armele în mâini Îmbrăcat în hainele unui fellah sau a salopetei unui meșter, el, cu întreaga sa înfățișare, vorbește despre hotărârea sa de a -și apăra până la capăt pământul natal Semnificația jurnalistică a acestor lucrări depășește adesea imaginea lor artistică Influența graficii asupra picturii este vizibilă nu numai în structura compozițională generală, bazată pe un desen clar de contur și o paletă de culori slabă De asemenea, se manifestă mai direct - adesea sunt folosite simbolurile caracteristice graficelor și posterelor Astfel, în special, sunt imaginile țevilor și angrenajelor din fabrică, care sunt acum populare în arta siriană, ca simboluri ale dezvoltării pașnice a economiei naționale În pictura lui Mumtaz Bahra „Unitate”, ideea de solidaritate la nivel național este dezvăluită prin juxtapunerea unei chei și a unei puști, simbolizând Siria care lucrează și se luptă Aceste atribute simbolice conferă picturilor individuale caracterul unui poster O mare expresivitate a interpretării figurative se simte în scenele înfățișând refugiații palestinieni și în special copii Tema unei copilării sărace, sfâșiată de război străbate toată pictura contemporană din Siria și alte țări arabe Înclinația spre generalizare amplă , metaforă și alegorie inerente gândirii artistice naționale este întruchipată în mod viu în picturile lui Gazi Khaldi ( ), unde predomină imaginile copiilor, asupra cărora cade reflectarea ororii și inumanității războiului Începând cu imitarea tiparului popular popular, Ghazi Khaldi se eliberează treptat de stilizarea enervantă Desenul său devine mai flexibil și mai rafinat, culoarea își pierde localitatea, îmbogățită cu nuanțe tonale În Război și copii ( ), artistul a înfățișat un grup de copii înspăimântați ghemuiți în jurul unei cruci cu un porumbel alb răstignit pe ea O notă tragică emoționantă se aude în pictura „Copiii lui Bahr el-Bakr” ( ), în care trupurile școlarilor arabi care au murit în urma bombardamentelor inamice par să se învârtească într-un vârtej de flăcări În cele mai recente lucrări - „Unde este mama mea?” ( ), „Copilăria” ( ) – pictorul continuă să dezvolte tema aleasă Caracterul dramatic al ciocnirilor vieții presupune adesea folosirea principiilor picturale ale expresionismului și cubismului, a căror origine în pictura siriană datează din perioada formării artei naționale spre claritatea expresionistă a mijloacelor plastice în filmul „Escape” ( ), care povestește despre soarta grea a exililor Arătând străzile orașului de est cuprinse de flăcări, G Khaldi transmite anxietatea acută a dezastrelor oamenilor prin contraste bizare de iluminare, intensitate de culoare, deplasare a planurilor spațiale – „Ierusalim în flăcări” ( ) Caracteristicile deformării și convenționalității care stau la baza acestor imagini se datorează parțial intonației lor tragice pronunțate În ciuda abaterilor binecunoscute în direcția unor schematizări sau, dimpotrivă, a complexității limbajului artistic, pictura pe tema luptei împotriva agresiunii israeliene se caracterizează prin intenția unui conținut ideologic clar, expresivitatea imaginilor Lucrări de acest gen, create de maeștri naționali, au scris una dintre cele mai strălucitoare pagini din istoria artei moderne siriene Pictura modernă a Siriei, în ciuda tinereții relative a biografiei sale, a dezvoltat tradiții destul de stabile și originale Experiența acumulată de ea ne permite să vorbim despre formarea unei anumite școli de artă, care are o serie de trăsături și caracteristici Dezvoltându-se în direcția unei descrieri realiste a vieții, se străduiește o acoperire din ce în ce mai profundă și mai cuprinzătoare a problemelor realității naționale Originalitatea temelor și a mijloacelor picturale, democratismul și cetățenia aspirațiilor artistice ale maeștrilor progresiste fac din munca lor un fenomen remarcabil în arta contemporană a țărilor arabe NOTE Prima societate de artă din Siria a fost așa-numitul „Club Andaluz” ( - ), înființat la Damasc și care reunește figuri ale artelor plastice și ale literaturii Acesta includea artiști de mai târziu, cum ar fi Mahmud Jalal, Nasir Shaura, Mahmud Hammad, care s-au angajat în principal în copierea lucrărilor vechilor maeștri europeni Aproape simultan, în capitala țării au început să funcționeze și alte asociații de tip similar - Studioul Veronese și Societatea Arabă de Arte Plastice ( - ) Acesta din urmă este creditat cu organizarea primei expoziții majore de lucrări ale artiștilor sirieni, precum și cu înființarea unei școli libere de pictură și sculptură Toate organizațiile și centrele de artă ulterioare au apărut deja pe bază de stat, după proclamarea independenței naționale în Siria M Kürshe, care este fondatorul impresionismului în pictura siriană, precum și studenții săi, consideră experiența creativă a lui C Monet și Pissarro ca fiind decisivă pentru el însuși Vezi: Michel Kurclie Exposition de la peinture moderne Damas, M Jalal, care a studiat la Academia de Arte Frumoase din Roma în - , indică direct sursa principală a lucrării sale - academicismul de la Bologna Criticul sirian A Bahnassi evidențiază primitivismul ca o mișcare artistică independentă în pictura siriană contemporană Vezi: Afif Balmassi Exposition de la peinture syrienne contemporaine en Algerie Alger, Tema Rezistenței în arta arabă contemporană se află în centrul unor materiale publicate de artiști și istorici de artă sirieni Cele mai relevante dintre ele sunt articolele lui G Khaldi „The Development of Art in Syria” și M Kashlan „The Art of Fighting of the Arab Nation”, publicate în jurnal „ Arte frumoase arabe ”, Bagdad, , martie, nr (în arabă ) O pictură necunoscută de Sebastiano Mazzo nu se află în colecția Muzeului Pușkin im A S Pușkin V Markova În , Muzeul de Arte Plastice Pușkin a achiziționat o mare pictură italiană din secolul al XV- lea Ea reprezintă, după toate probabilitățile , cele trei haruri Siluetele lor goale, iluminate de o lumină rece, fantomatică, sunt aproape pe un fundal întunecat Aroma de mister conferă imaginii un interior cufundat în ceață și doar pe fluetele a două coloane pâlpâie reflexe vagi glisante Umbrele, adânci și moi, învăluie figurile, creând un joc bogat de reflexe Țesătura figurativă a lucrării se bazează în mare măsură pe o combinație de principii diferite și uneori chiar opuse Unite într-un grup clar de compoziție, figurile femeilor sunt în același timp izolate interior unele de altele și, parcă, prinse de o amorțeală Combinat cu ceva suspans și misterul scenei, acest lucru creează un sentiment de neliniște și tensiune În structura compozițională a imaginii, un moment dinamic tangibil aduce lumină Fie dezvăluie clar plasticitatea figurilor, fie pur și simplu alunecă pe suprafață, slăbind în contururile contururilor, care își pierd definiția clară Colorarea imaginii este rezolvată într-o scară maronie monocromă, care, îmbogățită de un joc complex de lumini, formează o gradație foarte bogată de semitonuri În trăsăturile stilistice ale compoziției, în stilul ei pictural și în nuanțele sale emoționale, se pot observa particularitățile modului lui Sebastiano Mazzoni, florentinul „neted”, a cărui operă a fost asociată în principal cu Veneția Comparația stilistică a picturii „Trei grații” din colecția Muzeului Pușkin cu lucrările lui Mazzoni nu lasă nicio îndoială cu privire la apartenența sa la acest maestru Asemănarea se resimte în primul rând în ideea compozițională însăși Așadar, în două versiuni ale „Sacrificiul lui Avraam ” (Trieste, Muzeul Sartori; Veneția, colecție privată) și în tablourile „Lotul cu fiice”, „Moartea Cleopatrei” (Rovigo, Accademia dei Concordi), „Trei furii” (Londra, colecție privată), regăsim același principiu ca și în pânza Muzeului Pușkin - figurile mari unite într-un grup par să fie comprimate de un mediu spațial prea apropiat pentru ele Această tehnică în sine dă naștere la sentimentul de tensiune care este întotdeauna prezent în picturile lui Mazzoni Cu toate acestea , ceea ce ne convinge cel mai mult că pictura aparține Muzeului de Arte Frumoase Pușkin de Mazzoni este comparația sa cu compoziția semnătură „Sacrificiul lui Jephai” de la Galeria Națională din Washington (colecția Kress) Aici puteți găsi analogii apropiate cu figura din mijloc, cu fluiditatea sa moale caracteristică a formelor și gesturilor mâinii, precum și cu figura unei femei din dreapta Aceleași profile și părul pieptănat pe spate, prăbușindu-se ca stropii de apă, se regăsesc în mod repetat în lucrările lui Mazzoni Pe lângă compoziția de la Washington, ar trebui să se numească și „Alegoria verii” de la Pinakothek din Feltra, în care se repetă exact profilul unei femei care stă în dreapta din compoziția Muzeului Pușkin (analogii sunt reproduși în lucrarea lui Ivanov) articol Nota ) Sebastiano Mazzoni, care acum ocupă un loc printre reprezentanții de frunte ai barocului italian, a fost de fapt deschis abia în datorită unei expoziții de picturi italiene din secolele XV-XVIII în Palatul Pitti din Florența Acolo, pentru prima dată, Giuseppe Fyocco a atras atenția asupra lui , recunoscând mâna artistului în tabloul „Moartea Cleopatrei” de la Accademia dei Concordi din Rovigo, care era considerată opera lui Maffei Din acel moment, o nouă individualitate artistică a început să se contureze încetul cu încetul , căpătând contururi din ce în ce mai clare datorită lucrărilor lui Fiocco, Newdy, Ivanov, Ewald Sebastiano Mazzoni, un florentin, a fost pictor, poet și arhitect „Sunt poet și artist și de două ori nebun” „son poeta e pitlore e doppio niatto”, scria Mazzoni despre sine, recunoscând, totuși, că „pictură pentru artă, în timp ce poezia este doar pentru plăcere” („dipingerc per arte e poetare per dilctto”) și a fost astfel „un artist mult mai bun decât un poet” („assai miglior pittore clic poeta”) Se știe că Sebastiano Mazzoni a murit la aprilie , căzând pe scări în timp ce lucra la picturile murale din Palazzo Dona din Santa Fosca și Veneția Temanza relatează că văduva artistului a fost lăsată într-o asemenea sărăcie, încât Sebastiano Ricci a fost nevoit să se ocupe de înmormântare Data morții artistului a fost descoperită de Nicholas Iva nouă în documente păstrate în Arhivele Statului din Veneția Acolo, în special, se indică faptul că Mazzoni a murit la vârsta de aproximativ de ani, din care este clar că artistul s-a născut în jurul anului Potrivit lui Temanza, Mazzoni a fost elevul lui Cripstofano Allori, cel mai tânăr și mai eclectic din celebra familie manieristă florentină Mazzoni a intrat în arena vieții artistice într-o perioadă în care pictura florentină suferea schimbări foarte serioase Manierismul fusese deja practic depășit, deși ecourile sale din Florența aveau să se facă simțite multă vreme de acum încolo Noua imagine a picturii florentine s-a manifestat din ce în ce mai clar în lucrările lui Matteo Roselli și Bilivert, orientarea către arta clasică a Cinquecento, care era indicată în acestea, ia forma finală în lucrările contemporanilor lui Mazzoni - Francesco Furini și Simone Pignoni Stilul lor se caracterizează în primul rând prin revenirea la tradițiile desenului ca bază a artei clasice toscane Aici, la joncțiunea manierismului , cu tendința sa spre exagerare și deformare, și cu un stil nou, esențial academic, s-a format individualitatea lui Mazzoni Dar de la bun început este dificil să-l asociezi cu una dintre direcții Format ca artist în Florența, Mazzoni a părăsit-o destul de devreme, găsind o a doua casă la Veneția, unde talentul său a fost cu adevărat dezvăluit Temanza sugerează motivul plecării sale, spunând că „satirele” sale au fost de vină Există motive să credem că alegerea Veneției ca refugiu nu trebuie considerată întâmplătoare Aproximativ în jurul anului , apare în Toscana artistul venețian Pietro Liberi, cu care Mazzoni va avea mai târziu o strânsă prietenie Este posibil ca începutul ei să fi fost pus la Florența În secolul al XV-lea, în domeniul artei, Florența și Veneția reprezentau doi poli ai culturii artistice italiene, diferențele dintre care erau clar identificate deja în Renaștere După cum știți, Vasari a fost unul dintre primii care au scris despre asta în capitolul despre Tițian Desigur, pentru florentinul Mazzoni, venirea la Veneția ar trebui să fie de domeniul trecutului Acest efect vrăjitor al modelelor clasice a fost experimentat și de artiștii în vizită, care nu erau puțini la vremea aceea la Veneția Domenico Fetti a vizitat aici de două ori, iar a doua sa călătorie, după cum se știe, a fost fatală pentru artist La Veneția, germanul din Oldenburg, Johann Liss, a făcut prima și destul de lungă escală în Italia Și, în cele din urmă, genovezul Bernardo Strozzi s-a mutat la Veneția, căutând să se elibereze de cariera de preot care l-a cântărit La fel de îndepărtați atât de caravagism, cât și de arta academică oficială, acești artiști și-au găsit apropierea la Veneția de căutarea lor picturală, care s-a manifestat prin interes pentru problemele culorii La rândul său, această mare triadă a lăsat și o amprentă de neșters asupra artei Veneției Nu se știe exact când a apărut Sebastiano Mazzoni la Veneția, dar primele sale lucrări datate Sebastian Mazzoni Trei Grații (?) Ulei urma să marcheze o întorsătură majoră în evoluţia operei sale Situația artistică din Veneția în secolul al XV-lea este una dintre cele mai dificile pagini din istoria artei italiene Secolul care desparte epoca lui Tiepolo, Canaletto și Guardi de epoca lui Titian, Veronese și Tintoretto, la prima vedere arată ca un fel de pauză, o pauză în dezvoltarea plină de viață și plină de sânge a tradiției Într-adevăr, în epoca sechento, pictura venețiană nu a înaintat un singur maestru (care s-a alăturat rândurilor marilor maeștri italieni ai pensulei S-ar părea că furtunile timpului nu au atins Veneția Caravagismul practic nu a pătruns acolo, iar stilul baroc a primit o interpretare deosebită în picturile pictorilor venețieni În lucrările lui Pietro Liberi și Andrea Celesti, Pietro Mutoni, supranumit della Vecchia și Giulio Carpioni, nostalgia secolului al XVI-lea, epoca de aur a picturii venețiene , sună limpede limbajul, atunci maeștrii venețieni ai picturii , parcă nu simt mișcarea dinamică a timpului , continuând să caute sprijin în arta clasică aparțin deja perioadei venețiane Acestea sunt două pânze din Biserica San Benedetto la Veneția, pe una dintre care, lângă semnătura artistului, există o dată „ ” Stilul acestor lucrări este decisiv diferit de ceea ce a făcut Mazzoni mai devreme și, prin urmare, nu există îndoieli că avem în fața noastră opera perioadei venețiane, care marchează o întorsătură în opera sa În plus, se mai cunosc doar două date: a marcat „Sărbătoarea Cleopatrei” de la Washington și „Visul Papei Otto al II-lea” de la biserica dei Carmini din Veneția Acest lucru, desigur, nu este suficient pentru a reprezenta clar evoluția lui Mazzoni Cu toate acestea, analiza stilului lucrărilor oferă temeiuri pentru înțelegerea dezvoltării acestuia Astfel, perioada florentină timpurie, care este cea mai puțin clară în opera artistului, include probabil două versiuni ale compoziției „Mercy” (una în colecția Wiegand, iar a doua versiune a fost anterior în colecția Briganti din Roma) Expresivitatea corpului gol, arătată în scurtări complexe și saturând activ compoziția din punct de vedere plastic, contrastele puternice de clădire a formei ale clarobscurului, fac să ne amintim de asemenea contemporani florentini ai lui Mazzoni precum Furnni și Pignoni Această paralelă se referă însă în primul rând la puritatea laturii literare a operei lui Mazzoni În ceea ce privește ființa interioară, așadar, spre deosebire de imaginile lui Furini, în care există o tentă erotică, apare izul de ironie și grotesc al lui Mazzoni Fără îndoială, stăpânind perfect limbajul desenului clasic florentin, el nesocotește în mod deliberat legile acestuia tendință clar exprimată spre exagerare, spre grotesc a distins individualitatea artistică a lui Matsoni în timp ce căutarea imaginilor clasice ideale îi era complet străină Această trăsătură a artei artistului străbate toate lucrările sale, acum dobândind o nuanță de umor jucăuș, jucându-se cu publicul, ca, de exemplu , în două mari compoziții „Sacrificiul lui Jephai” și „Sărbătoarea Cleopatrei” din Washington, apoi s-a pătat brusc cu tonuri de tragedie și deznădejde, ca în tabloul „Înălțarea Crucii” dintr-o colecție privată din Viena- Sebastian Mazzoni Trei haruri (?) Detaliu Ulei țiuni Este un fel de apogeu al senzației lumii tragice, exprimată în imagini grotesc ascuțite Este de remarcat faptul că aceasta este una dintre puținele compoziții scrise de Mazzoni despre povestea Evangheliei Interpretarea lui a ka este neconvențională și contravine principiilor obișnuite Figurile din pictura lui Mazzoni își pierd izolarea individuală, unindu-se în grupuri, planând în siluete bizare pe cer Aici există o schimbare complet clară a accentului de la persoană la mediu Un sentiment de rău augur al unei tragedii realizate este revărsat în însăși atmosfera imaginii Este interesant că această lucrare a lui Mazzoni anticipează într-un mod ciudat Goya Gustul grotescului, care este aproape întotdeauna prezent în opera lui Mazzoni, a fost unul dintre elementele caracteristice ale stilului baroc, dar într-o expresie atât de ascuțită ca a lui, nu se găsește în Italia nicăieri Aparent, această caracteristică a talentului artistului nu are predecesori direcți Și deși Ivanov a subliniat la vremea lui sienezi, precum Francesco Vanni și adeptul lui Beccafumi Ventura Salimbeni, se pare că în realitate sunt greu de găsit Era o înclinație individuală a caracterului său, acel tip de percepție specială a vieții, care, în principiu, neagă idealul Este curios că rânjetul ironic al autorului, pătrunzând în compozițiile sale pe teme religioase, mitologice și alegorice, distruge însăși ideea unei imagini sublime ideal de frumoasă Ironia artistului se simte în orice, pe care nici nu încearcă să-l ascundă Acest lucru a fost întruchipat în mod deosebit viu și clar în celebrul „Portret de condotier” de la Muzeul Municipal din Padova Are toate semnele distinctive ale unui portret baroc reprezentativ Având în vedere complexitatea dezvoltării stilistice a lui Mazzoni , ar fi interesant să se determine locul compoziției Muzeului Pușkin în evoluția operei sale Motivul imaginii - figuri feminine goale - a fost favorit în lucrarea contemporanului florentin al lui Mazzoni, Francesco Furini, de la care tema a fost evident împrumutată Furini este, de asemenea, aproape de ideea compozițională a pânzei: figurile sunt reprezentate mari, aduse în prim-plan În spiritul lucrărilor lui Furini, este susținută și schema de culori a lucrării , construită pe o gradație de tonuri maronie Se poate spune că tabloul Muzeului Pușkin este poate cel mai „furinian” dintre lucrările cunoscute în prezent ale lui Sebastiano Mazzoni Acest lucru, însă, nu oferă încă motive pentru a atribui lucrarea perioadei florentine Un studiu plastic amănunțit este combinat în performanța pânzei cu lejeritatea crescândă a modului pictural, cu luminozitatea crescândă a culorii Umbrele sunt saturate cu tonuri calde, datorită cărora devin profunde și transparente Juxtapunerea reflexelor verzui și roșiatice asupra figurilor nu numai că îmbogățește lucrarea din punct de vedere al culorii, ci o umple și cu acea putere deosebită care trădează cunoștința lui Mazzoni cu pictura lui Strozzi În acest sens, pictura Muzeului Pușkin este extrem de apropiată de un alt tablou de Mazzoni, „Venus și Cupidon”, din colecția Sonino din Veneția, în care ideea furiniană se îmbină cu venețienisme evidente de stil În plus, figura lui Venus dintr-un tablou dintr-o colecție privată din Veneția poate fi găsită într-o strânsă analogie în figura reprezentată pe pânza Muzeului Pușkin, din spate Un detaliu interesant este că lângă această figură este înfățișat un cupidon adormit, la fel ca în poza de la Veneția Acest fapt este interesant nu numai ca analogie stilistică Aceasta sugerează că subiectul descris în imaginea noastră este, de asemenea, legat de Venus Se știe că intrigile multor picturi ale lui Mazzoni sunt extrem de vagi și greu de înțeles, în primul rând din cauza naturii neobișnuite, neconvenționale a deciziei lor ♦ Ideea lui Furiniev în compoziția Muzeului Pușkin este combinată cu motive pur venețiene Aceasta este o țesătură transparentă, parcă curgătoare, care este ținută de femeia din centru cu un gest oarecum drăguț și o eșarfă lungă care se întinde în jurul figurii drepte și coboară într-o grămadă bizară de falduri Cât de des se găsește această țesătură în dungi, atât de îndrăgită de venețieni, la pictorul secolului al XVI-lea - Titian, Veronese, Tintoretto Aceste trăsături ne permit, ni se pare, să considerăm tabloul Muzeului Pușkin ca o lucrare a perioadei venețiane timpurii Fără aproape niciun punct de referință pentru a recrea evoluția creativă a lui Mazzoni, ar fi prea îndrăzneț să încercăm să o dați Cu toate acestea, pare posibil să presupunem că pictura a fost pictată mai târziu decât două tablouri din biserica San Benedetto din Veneția și, prin urmare, după , deoarece stilul acestuia din urmă se distinge încă prin greutatea stroztiană, iar pictura prin impasto O comparație atentă a figurilor, gesturilor, fețelor, precum și a modului de scriere în transferul părului, mâinilor, bucăților individuale de țesătură, proximitatea acestor detalii în imaginea Muzeului Pușkin și în compoziția menționată ♦ Sacrificiul lui Jefay ”de la National Gallery din Washington, DC, este izbitor Dar în limbajul său pictural, mult mai liber și mai ușor, ♦Sacrificiul lui Iefa aparține următoarei etape a dezvoltării stilistice a lui Mazzoni A fost interpretată, se pare, în jurul anului - data care marchează compoziția „Sărbătoarea Cleopatrei”, apropiată acesteia, din aceeași colecție a lui Kress din Washington Pe baza acestor comparații, se poate presupune că tabloul din colecția Muzeului Pușkin a fost scris de Mazzoni în perioada venețiană timpurie, mai precis între - , adică în anii ai secolului al XV-lea În prezent, munca lui Sebastiano Mazzoni atrage din ce în ce mai multă atenția cercetătorilor Dar încă ne ascunde multe întrebări nerezolvate Abia foarte recent, datorită lucrării lui Evalda , a fost introdusă o claritate relativă în problema distingerii între opera lui Mazzoni și contemporanul său florentin Cecco Bravo Cu toate acestea, chiar și acum există cazuri în care lucrările lui Mazzoni merg sub numele altor artiști De exemplu, printre picturile Castelului Praga se numără unul care o înfățișează pe Judith, care a fost inclus în catalog de J Neumann ca opera lui Francesco Furini În opinia noastră, aceasta este o lucrare tipică a lui Mazzoni, care se referă la perioada florentină a operei sale Tabloul ♦Trei Grații (?), achiziționat recent pentru colecția Muzeului Pușkin, va ocupa, fără îndoială, un loc proeminent în opera artistului Structura sa stilistică și figurativă extinde înțelegerea noastră a uneia dintre etapele cele mai puțin clare din evoluția lui Mazzoni În această pânză, tradițiile culturii picturale toscane și ale colorismului venețian au fost combinate, poate în cel mai bizar mod , dezvăluind încă o dată toată originalitatea unică a individualității artistice a lui Sebastiano Mazzoni, unul dintre cei mai interesanți maeștri ai barocului italian NOTE Inv Nr Ulei pe pânză X G Fiocco Sebastian Mazzoni - Dedalo, / ,p G Fiocco La pittura veneziana del Sei e Settecento Verona, ; C Gnudi Sebastiano Mazzoni e le origini di Crespi - Comune di Bologna, , pp - ; Ib , Giunte al Mazzoni —Critica d'Arte, / , p , N Ivanoff Un contribuie a Se bastiano Mazzoni - "Arte Veneta", ; Ib , Ignote opere di Se bastiano Mazzoni - „Emporium”, , iunie, p ; Id , Sebas tiano Mazzoni - un peintre poeta - „Phoebus”, N , p ; Id , Disegni di Sebastiano Mazzoni - „Commentari”, Dicembre , p , fig - ; Id , Esordi di Sebastiano Mazzoni - „Empori um”, mai ; Id, Sebastiano Mazzoni „Saggi e memorie di storia dellarte”, Venezia, , pp ; G Ewald Ineditia lui Sebastiano Mazzoni Acropoli, / , pp N Ivanoff Sebastiano Mazzoni - - "Saggi e memorie di storia dell'arte", , Venezia, , p Tenianza Zibaldon di memorie storiche appartenenti alle arii del disegno Biblioteca del Seminario Patriarcale din Venezia, dna c Temanza scrie: „Fece in Patria certe satire sopra persena di qualche rango la quale, saputo che era stato il Mazzoni, voleva tare allo stesso far pagare il fio di quel suo mal procedere Accortosi di cio il nostro Sebastiano fuggi e venne in Venezia ” R Pallucchitii Inediti della puttura veneta del Scicento "Arte Antica e Moderna", , , p , bolnav b Ca analogie, atât stilistică, cât și intriga, se poate cita lucrarea publicată de Foss sub numele de The Three Graces Vezi: H Vo ss Peter Ricci „Arte Veneta”, , p - I Neumann Obrazârna prazskeho hradu, Praha, , pp - (N ) Două picturi din colecția Muzeului de Artă Ulyanovsk N Speshilova Pictura spaniolă se găsește în muzee mult mai puțin frecvent decât lucrările maeștrilor vest-europeni din alte țări, de aceea un mic grup (cinci) de picturi spaniole, transferate în prin Casa Pușkin a Academiei de Științe din colecția lui S S Aba melik -Lazarev la Muzeul de Artă Ulyanovsk , prezintă un interes deosebit În acest articol, vom lua în considerare două picturi care se disting prin merit artistic deosebit de ridicat Tabloul „Sfânta Familie” până acum a fost catalogat în muzeu ca o lucrare a unui artist spaniol necunoscut din a doua jumătate a secolului al XV-lea Iosif Madona are figuri usor alungite, gatul flexibil alungit, fata subtire palida, nu lipsita de individualitate si originalitate Ea este cufundată în gânduri neliniştite Capul ei este ușor plecat Umbrele ușoare pe față, o privire abia vizibilă de sub pleoapele coborâte creează impresia de spiritualitate și poezie Fragilitatea, tandrețea Madonei sunt puse în evidență de o imagine oarecum aspră, mai pământească și reală a lui Iosif Expresia îngrijorată și obosită a feței sale este subliniată în spaniolă de un gest reținut, dar expresiv al mâinilor sale, stângace și calos , asemănător cu mâinile muncitoare ale unui țăran Tabloul este pictat într-o manieră netedă, vitroasă, cu linii subțiri, lungi, abia vizibile, mergând de sus în jos Fie se îngroașă în umbră, în pliurile îmbrăcămintei, căpătând un ton mai gros, mai saturat, devenind aproape negru, fie aproape se dizolvă pe față Colorația sonoră, saturată, cu o predominanță de tonuri reci roz-violet, albăstrui-verde , în contrast cu un fundal negru tern, se distinge prin noblețe și reținere Autenticitatea picturii nu este pusă la îndoială Cine ar putea fi autorul acestei lucrări ? La prima vedere, data datării sale din a doua jumătate a secolului al XV- lea este îndoielnică Construcție compozițională strictă , monumentalitate, corelare a figurilor cu spațiul, interpretarea imaginilor care diferă în trăsături manieristice, în cele din urmă, suprafața netedă, ca smalț, a picturii, densă și tangibilă, modelarea clarobscur a formei, fundalul negru plictisitor - totul vorbește pentru faptul că tabloul a fost pictat cu un secol mai devreme, adică nu mai târziu de a doua jumătate a secolului al XVI-lea, când pictura spaniolă se afla sub influența vizibilă a culturii italiene a Renașterii târzii , adoptând din ea trăsături predominant manieristice Printre artiștii spanioli ai acestui timp , Luis Morales ( - ), cel mai probabil, ar fi putut picta acest tablou Tema Madonei nu este caracteristică artei spaniole Nu mulți maeștri spanioli i s -au adresat Iar printre ei, un loc aparte îi revine lui Luis Morales din Badajoz (Extremadura), unde s-a născut și a trăit toată viața, părăsindu-și doar pentru scurt timp patria pentru a sluji la Escorial la curtea lui Filip I Dar fără a fi pe placul regelui , el se întoarce curând la Badajoz Opera lui Luis Morales a fost influențată de învățăturile mistice, religioase, care au dat lucrărilor sale o definiție în fiecare ex altire Luis Morales a studiat arta olandeză și italiană, în special opera manieriștilor italieni, și a combinat realizările ambilor maeștri în stilul său de pictură Scrierea atentă a detaliilor, la care recurge adesea, nu depășește limitele, nu încalcă monumentalitatea imaginilor Figurilor care umplu aproape toată suprafața tabloului, Morales le transmite o imobilitate maiestuoasă, dar conferă chipurilor cât mai multă expresivitate Lucrarea lui Luis Morales nu a fost monotonă De-a lungul călătoriei, stilul său de pictură, culoarea și caracterul imaginilor s-au schimbat Calmul maiestuos , plasticitatea, moliciunea lucrărilor anterioare este înlocuită de o creștere treptată a nervozității, exaltarea în imaginile Madonelor, care la rândul lor a afectat maniera - apare aspectul grafic, poate o oarecare rigiditate, aplatizarea formei Combinațiile de culori reci, dar saturate preferate ale lui Morales - liliac, verde smarald - sunt simplificate treptat, apropiindu-se de o gamă monocromă de tonuri verzui, gri-oțel are două tipuri de Madonna: aceasta este imaginea unei femei în vârstă suferindă , înfățișată fără idealizare, cu trăsături pronunțate de durere, suferință și exaltare De exemplu, „Madona îndurerată” din Prado și Ermitage , „Doliu ” din Escornal și imaginea unei mame tinere cu un copil Suferința exprimată în mod viu aici se transformă în agitație interioară și autocontemplare profundă De exemplu , Madona care alăptează din Lisabona , Madrid și Londra și altele Madona de acest tip este deosebit de aproape de Madona Muzeului de Artă Ulyanovsk Ele sunt înrudite prin fețe palide, rafinate, cu nasul ușor alungit, fruntea mare, sprâncenele înalte, fin desenate, cu un nas lat, pleoape mari de ochi în jos, o bărbie mică, grațioasă, cu o gropiță sub buza inferioară, subliniat de o umbră, și chiar de un mod de a descrie o ureche deschisă, mișcări netede, foarte asemănătoare ale mâinilor cu degete plinute alungite , felul de a înfățișa un sân gol Și, de asemenea, croiala rochiei, adesea folosite eșarfe transparente pe umeri sau pe cap Bebelușii de pe toate cartiiah sunt asemănători, aparent pictați după același model: o frunte abruptă, ușor strânsă la tâmple, umflată, obrajii parcă umflați, o privire serioasă, pătrunzătoare de ochi mici, păr creț, roșcat, vopsit cu grijă Ermita are două lucrări de Luis Morales: Madona îndurerată și Madona cu Pruncul Prima dintre ele, pictată mai rigid și mai plat, cu o siluetă clar definită, într-o gamă monocromă rece de tonuri verzui-gri, oțel, aparține perioadei ulterioare a lucrării maestrului și are puține în comun cu Madona Ulyanovsk Dar a doua poză, Madonna and Child, este foarte aproape de ea Iată aceeași manieră fină, meticuloasă de a scrie cu glazură, cu o turnare în lumină și umbră a formei (îngroșarea culorii în umbre de la transparent pal la surd și saturat); culoarea liliac rece a rochiei, dar de un ton mai albit la Madona Ermita, iar la nuanta, pe maneca, in pliuri, culoarea capata acelasi sunet Și doar expresia de pe chipul Madonei Ermitaj este mai tragică, de parcă ar plânge Probabil că Madona Ermitaj a fost pictată ceva mai târziu decât Madona care alăptează din Lisabona, Madrid, Londra și Madona Ulyanovsk În ceea ce privește starea de spirit, expresia facială, plasticitatea imaginii, Madona Ulyanovsk este mai aproape de ultimele Madone și aparține aproximativ aceleiași perioade Oarecum diferit de Madona din pictura Ulyanovsk, figura Sf Iosif Pare mai pământesc și mai real, scris într-o manieră mai densă și mai grafică, cu scriere atentă a detaliilor (riduri pe față, degete , etc ), colorarea este mai caldă și mai închisă Aparent, acest lucru se datorează faptului că Era obișnuit în Spania să scrieți diferit figurile masculine, mai închise la culoare Chipul ridat, atent executat al lui Iosif, cu privirea blândă a ochilor mici, exprimă smerenie și înțelepciune Mâinile care sunt întotdeauna atât de importante pentru Morales joacă, de asemenea, un rol important aici Mâna stângă îi sprijină obrazul ca un țăran , în timp ce mâna dreaptă se sprijină obosit pe carte Mâinile și degetele degetelor sunt scoase cu grijă Gestul mâinilor, atât de individual, este caracteristic figurilor masculine ale lui Morales De exemplu, „ Hristos îndurerat” și „Hristos reflectând asupra patimilor sale” Mișcarea mâinilor ambilor Hristoși seamănă cu poziția Sf Io Sif în poza noastră „Sf Ieronim” din Dublin , cu o față de tip ascetic , cu o frunte convexă, clar modelată, un nas mare proeminent, cu un model subțire de sprâncene, obraji înfundați , o bărbie mică și un craniu ușor alungit , ciudat, sunt foarte aproape de St Iosif în pictura de la Ulyanovsk Iar în tabloul lui Luis Morales „Adorarea în templu” din Prado , se găsesc tipuri feminine apropiate și un tip de chip masculin (frunte înaltă goală, o formă caracteristică a craniului, păr facial care curge pe părțile laterale ale obrajilor și de-a lungul tâmplelor, o secțiune de ochi mici) Și, în sfârșit, compoziția lui Luis Morales „Sfânta familie” este apropiată ca caracter, abordare a temei și interpretarea imaginilor la „Sfânta familie” din Ulyanovsk Al doilea tablou care merită atenție este Sfântul Francisc în Extaz A intrat în muzeu cu atribuție tradițională - Valdes Leal ( - ) Această atribuire nu a fost niciodată infirmată sau confirmată de nimeni Între timp, suntem forțați să fim de acord cu ea printr-un studiu atent al imaginii Se simte că a fost scrisă de mâna unui mare maestru, care stăpânește perfect forma și culoarea, bogăția nuanțelor tonale de negru Pictura este mare Pânza , care măsoară cm , înfățișează un călugăr bătrân, cufundat într-un somn adânc (mistic) Are chip de ascet, desprins de viața pământească Mâinile slăbite abia țin crucea de lemn belsh și craniul - un simbol al fragilității, efemerității Vieții pământești Ținuta neagră, care ascunde conturul figurii, subliniază plasticitatea, volumul corpului Călugărul este înfățișat la umbra copacilor, abia de recunoscut pe un fundal întunecat În colțul din stânga sus, parcă într-o lumină suprarealistă, un bebeluș coboară cu o coroană în mâini Figura sfântului, dizolvându-se în semiîntuneric, pare în același timp a fi o viziune fantastică și devine realist palpabilă în detaliile iluzorii, tactile - pictate material - un craniu, un cap, o mână Colorarea se distinge prin integritate și unitate neobișnuită Culoarea neagră dominantă este bogată în nuanțe tonale complexe - de la negru tern în haine la nuanțe gri-măsliniu, liliac și gri transparent, unde un înger coboară într-o lumină suprarealistă Intriga imaginii nu a fost încă determinată cu exactitate Îl înfățișează, probabil, nu pe Sf Francisc este în extaz, dar apariția copilului Hristos la Antonie de Padova, deoarece craniul, crucea și copilul Hristos sunt atribute ale Sfântului Antonie, și nu ale lui Francisc În anii și , Valdes Leal lucra la un ciclu înfățișând apostoli pentru mănăstirile din Sevilla și Cordoba El îi scrie lui Sf Antonie de Padova, Sf Mihai, Sf Andrew Dintre lucrările anilor se remarcă jumătatea figurii apostolului Iacov cel Tânăr Tipul de chip al Apostolului Iacov seamănă cu Sf Francis în poza noastră Există ceva în comun în înclinarea capului , spre stânga și ușor în jos, în secțiunea ochilor mici, forma ® a nasului, ușor ascuțit și cu aripi largi ale nărilor Asemănarea în trăsăturile feței poate fi observată și în capul lui Ioan Botezătorul de la catedrala din Cordoba Și, de asemenea, chipul sfântului (în turban) din dreapta în compoziția cu mai multe figuri „Adorarea Madonei în templu” din Prado este foarte asemănător cu chipul ovului Francisc Tabloul lui Valdes Leal „Profetul Ilie în deșert” din Cordoba este apropiat de Ulyanovsk și tip de față îngustă cu pomeți înalți (caracterul desenului feței, desenul mușchilor întinși din nas, păr, ușor ondulat; barbă, mustață, încadrarea feței slabe, orbite adânci, înfundate, mod de a reprezenta ochii închiși) și în compoziție ; profetul Ilie este și el înfățișat în extaz, cufundat într-un somn neliniștit, sub un copac, sprijinit în coate, rezemat de copac, cu capul ușor plecat într-o parte și în jos Modul de pictare a pliurilor de îmbrăcăminte largi , sub care forma este bine simțită, păr moale ondulat, frunziș pe un copac, combinația de pur material și ireal distinge ambele picturi Tunurile abia vizibile din picturile lui Leal sunt deranjante, parcă inspirate de emoție Anxietatea se simte în orice – în gesturi care transmit emoție emoțională, în pliurile hainelor, chiar și posturile înghețate pătrund anxietatea interioară, cea mai subtilă mișcare spirituală Exaltarea distinge toate picturile lui Valdez Leal, inclusiv Sfântul Francisc în extaz al lui Ulyanovsk Când se studiază suprafața picturală și reversul pânzei, nu a putut fi găsită nicio semnătură Cu toate acestea, nu există motive pentru a respinge apartenența sa la Valdez Leal Deși, desigur, mai sunt necesare cercetări suplimentare pe această problemă NOTE X , m X cm Acest lucru este evidențiat și de analiza vopselelor efectuată de GTsKhNRM și de radiografia care arată prezența modificărilor autorului în desen Prado, pisica nr Schitul, pisica nr Escorial, cat nr Muzeul Național de Artă, cat nr Prado, pisica nr Galeria Națională, cat nr Madrid, Colecția Peiiacotello, cat nr New York, Colecția Drago, cat nr Dublin, Galeria Națională Irlandeză, cat nr Prado, pisica nr Ronceval, colecție regală, cat nr Del Profetul Elias in cler Wiiste, N!), (Ic! Carmen, Cardowa , incendiul devastator de la Luneville din - toate acestea urmau să distrugă majoritatea lucrărilor pictorului Miezul principal al moștenirii lui La Tour corespunde mai mult sau mai puțin ordinelor francezilor pentru localul din La Ferte, adică ordinelor din ultimii zece ani Comparând conceptul de „cronologie târzie” cu observațiile iconografice ale multor cercetători, putem trage încă două concluzii importante Prima dintre acestea: din moment ce majoritatea analogiilor compoziționale și ale complotului cu lucrările lui La Tour datează din anii , acest deceniu, aparent, a fost momentul creșterii susceptibilității tânărului artist, astfel încât, neavând aproape nicio informație directă despre acest lucru deceniul, putem reconstrui tendințele sale principale Dar din aceasta rezultă inevitabil a doua concluzie: în anii , La Tour a repetat, parcă, refacerea compozițiilor sale anterioare , care pieriseră în focul războiului; mai precis, a folosit tipuri de complot dezvoltate încă din anii Astfel, în picturile din ultimii zece ani, perfecțiunea unei tehnici picturale mature nu este În articolele consacrate problemelor generale ale legăturilor creative ale lui Georges de La Tour, autorul acestor rânduri, doar în treacăt , fără a oferi un argument detaliat, a oferit interpretarea sa a datei pe tabloul din Lvov „Plată” După cum știți, cronologia lucrării lui La Tour este obscură Doar două tablouri datate de artistul însuși au ajuns la noi , iar ambele date ( și ) se referă la ultimii ani ai vieții sale Imposibilitatea de a construi în mod sigur o biografie creativă a unui pictor remarcabil al secolului al XV-lea pe atât de puține suporturi, determină, desigur, importanța excepțională a descoperirii și lecturii celei de-a treia date De aceea relatările noastre despre data picturii din Lvov au evocat un răspuns aproape imediat și o discuție detaliată pe paginile Revistei Burlington într-un articol al lui F Bologna consacrat unei alte lucrări nou descoperite de La Tour Dar adevărul este că încă nu am publicat o fotografie a datei picturii din Lvov în sine (era vorba doar despre semnătură) Acest lucru îngreunează oponentul nostru, care, de altfel, este obișnuit cu punctul de vedere tradițional al picturii din Lvov ca fiind cel mai vechi (sfârșitul anilor sau începutul anilor ) În pictura de la Galeria de Stat din Lviv, sub numele de La Tour, există o linie orizontală, iar numerele sunt vizibile și mai jos (vezi ilustrația) Cu cele două ocazii amintite, La Tour a dat data exact în acest loc, aproximativ sub mijlocul semnăturii Obișnuia să sublinia data, există și o linie orizontală aici Numerele se disting mai puțin decât literele numelui Cu toate acestea, numerele „ ” și „ ” stând una lângă alta și conectate printr-o linie de legătură sunt clar vizibile, iar un patru îngust și subțire este urmat de un semn care arată ca un băț cu două cozi (cel de sus este întors la stânga, iar cea de jos este la dreapta) Să facem o rezervare: pentru datele din picturile din secolul al XVII-lea, liniile de legătură între numere nu sunt foarte caracteristice, dar lui La Tour îi plăcea să conecteze litere și chiar particule din numele său, așa că acest lucru se putea face într-o dată Și încă ceva: în cvartet, partea superioară în scrierea secolului al XVII-lea forma mai des un triunghi, dar exista și scriere cu trăsături paralele; mai mult decât atât, cvadruplul picturii din Lvov, cu capătul inferior curbat spre dreapta, seamănă foarte mult în desenul general cu cvadruplul din data picturii lui La Tour „Lacrimile Sf Petru” ( ) În ceea ce privește următorul semn, este mai puțin vizibil, coincide parțial cu un defect al stratului de vopsea și, prin urmare, provoacă fluctuații între cele două cifre Pe de o parte, în data din tabloul „Lacrimile Sf Petra" La Tour a scris în mod foarte asemănător o unitate Pe de altă parte, rotunjimea cozii superioare a figurii o aduce mai aproape de scrierea fluentă a unui deuce în secolul al XV-lea Desigur, studii suplimentare ar fi foarte utile și ar putea oferi material nou pentru analiză Dar chiar și acum data de pe tabloul din Lvov poate fi citită cu destulă încredere ca sau O astfel de lectură a datei este destul de în concordanță cu rezultatele unei analize a evoluției scrisului de mână a artistului Deci, o a treia se adaugă celor două date cunoscute anterior și duce și la anii Este aceasta o coincidență? Și este accidentală dificultatea întâmpinată de toți cercetătorii în a construi o cronologie a lucrării lui Latour? În acest sens, se cuvine să amintim ipoteza cercetătorului francez Jacques Thuillier despre „cronologia târzie” a artei maestrului Luneville Să ne referim doar la câteva dintre argumentele lui Thuillier, care par deosebit de convingătoare Ar fi o greșeală, crede el, să distribuim uniform lucrările supraviețuitoare ale lui La Tour în funcție de etapele vieții sale creatoare Demisia lui Lorraine în repriza a doua diferite adâncimi au fost combinate cu amintiri ale căutărilor și descoperirilor unui por tânăr Cu alte cuvinte, picturile supraviețuitoare ale lui La Tour sunt în mare parte din anii , dar conțin o „cronologie ascunsă” a operei sale Și ultimul Unul dintre scopurile acestei note este de a atrage atenția generală asupra studiului datei picturii din Lvov Prin voința sorții, s-a dovedit a fi cheia înțelegerii legilor căii creative ale remarcabilului pictor , a cărui contribuție la cultura artistică mondială devine din ce în ce mai evidentă și de netăgăduit NOTE Y Zolotov Din istoria moștenirii creatoare a lui Georgesde La Tour — Journ „Art”, , nr ; Y Zolotov Georges de La Tour el le caravagisnie ncerlandais „Rcvue de l'art”, , nr Semnătura și data au fost descoperite și fotografiate la ianuarie de AI Kosolapov, cercetător senior la Laboratorul de Fizică și Raze X al Ermitului de stat Aproape toate indicațiile documentare indirecte despre momentul execuției picturilor se referă și la ultimul deceniu al vieții maestrului F Bologna Un New York în fruntea lui Youili oî La Tour „The Burlington Magazine”, , luly, p J Thuillier Georges de la Tour Un an apre „Revin- de l'art”, , N , p Să evaluăm previziunea lui M I Shcherbacheva, care, cu mult înainte de descoperirea datei, a datat pictura din Lviv în anii în binecunoscutul ei articol de atribuire Pe de altă parte, trebuie menționat că dorința de a aranja toate picturile din La Tour după date exacte duce la contradicții serioase Astfel, B Nicolson și C Wright atribuie „Plata” din Lvov anilor - , dar în același timp sunt convinși că scenele de noapte au apărut în opera lui La Tour nu mai devreme de mijlocul anilor (B Nicolson și C Wright Georges de La Tour, Loildon, , p ) Dar tabloul din Lviv este exact o scenă de noapte Cercetare valoroasă Spre o nouă direcție în critica de artă sovietică L Bretanitsky Monografie de B V Weimarn - „Arta țărilor arabe și a Iranului din secolele al II-lea - al XVII-lea” — rezumă rezultatele unei perioade lungi și, conform rezultatelor științifice, foarte semnificative în studiul oamenilor de știință sovietici al artei țărilor din Orientul străin Apariția cărții a fost precedată de multe naturi diferite ale meritului științific și al scopului articolelor dedicat celor mai remarcabile lucrări sau diverse domenii ale artei Au fost și multe lucrări care au luat în considerare unele probleme istorice și teoretice ale dezvoltării culturii artistice Albumele solid adnotate cu reproduceri ale capodoperelor de artă care împodobesc expozițiile muzeelor noastre sau se află în depozitele bibliotecilor, în primul rând Ermitaj și Biblioteca Saltykov-Șchedrin, sunt binecunoscute în țara noastră și în străinătate Pe drumul spre crearea monografiei au fost scurte recenzii și articole mici ale publicațiilor enciclopedice și , cel mai important, secțiunile corespunzătoare de istorii generale în mai multe volume ale artei și arhitecturii B V Weimarn, un cunoscător proeminent al artei popoarelor din Orientul sovietic și străin , a participat activ la crearea multor astfel de lucrări ca autor, editor științific și organizator Numărul lucrărilor de acest fel — diverse, disparate și predominant mici — a crescut într-o nouă calitate Manifestarea ei a fost prima monografie fundamentală scrisă din pozițiile metodologice marxist-leniniste asupra artei țărilor din Orientul străin, a cărei semnificație în dezvoltarea artistică mondială este extrem de mare Un cercetător care este serios implicat în problemele istorice și teoretice ale dezvoltării culturii artistice a popoarelor din Orientul Apropiat nu poate trece pe lângă monografia lui B V Weimarn Orientaliștii sovietici și străini, chiar și cei care nu sunt specializați în domeniul istoriei artei, vor fi atrași de alegerea țărilor a căror artă a făcut obiectul cercetărilor Țările lumii arabe și Iranul din Evul Mediu au fost strâns legate de popoarele Transcaucaziei și Transcaspiei (actualele republici orientale ale țării noastre) prin destinele lor - alăturându-se acelorași formațiuni statale, evenimente tulburi din domeniul militar-politic istorie, caracteristici similare ale dezvoltării socio-economice și culturale Este greu de supraestimat importanța moștenirii artistice a țărilor din Orientul Arab și Iran, impactul acesteia asupra dezvoltării artei din Orientul Apropiat, ceea ce explică într-o anumită măsură vitalitatea pan -islamic, pan- „Concepte” arabe și paniraniene care există încă în istoria artei străine, a căror inconsecvență științifică este confirmată într-o monografie Atenția savanților străini va fi atrasă de aspecte fundamental noi ale luării în considerare a unui număr de probleme importante, încă aprins dezbătute - reprezentarea în arta lumii musulmane; relații arhitecturale și artistice externe și interne; locul și semnificația școlilor locale în dezvoltarea artistică a unei anumite țări și chiar a unei anumite regiuni, manifestări ale individualității creatoare a artistului în condițiile Evului Mediu etc , etc Este bine cunoscut faptul că orice încercare de a atribui și stabili adevărata semnificație artistică a oricărei opere de artă nu poate fi obiectivă și de încredere fără o perspectivă largă a cercetătorului , realitatea ideilor sale despre opere similare Perioada inițială a lucrării istoricilor de artă sovietici în domeniul studierii moștenirii culturii artistice a popoarelor din Orientul străin, să o numim condiționat înainte de război, a fost subordonată în principal sarcinii de a acumula și înțelege material dintr-un varietate de monumente mai mult sau mai puțin remarcabile studiate separat, în cel mai bun caz, diferite domenii de artă și meșteșuguri artistice, la acea vreme inseparabile de aceasta Indicative în acest sens sunt lucrări precum o serie de articole din colecția „Monumente ale epocii Rustaveli” (M -L , ), monografia „Pictura Iranului” de B P Denpke (M , ) sau studiu al lui M M Dyakonov asupra sculpturii din bronz din primele secole ale Hhidzhrai (Proceedings of the Oriental Department of the Hermitage, vol IV, L , ) Debutul etapei următoare a fost marcat de apariția unui număr de monografii majore, în care, pe baza materialului extins acumulat privind studiul monumentelor individuale, grupurilor lor unificate tipologic sau diferitelor domenii ale artei, traseul secular al a fost urmărită dezvoltarea artei și arhitecturii unui număr de popoare din Orientul sovietic Apariția acestor cărți era de neconceput fără o cunoaștere temeinică a literaturii artistice străine Granițele de stat moderne , care s-au format în principal ca urmare a revoltelor militare și politice din secolele XIX-XX, nu coincid întotdeauna cu aria de distribuție a culturii artistice a multor popoare din Orientul sovietic Destul de multe monumente ale patrimoniului lor arhitectural, ca să nu mai vorbim de lucrări relativ ușor „deplasabile” din alte domenii ale artei, se află în afara țării noastre În plus, dezvăluirea trăsăturilor originalității inerente artei fiecărui popor, oricât de mare sau mic, este imposibilă fără idei reale despre arhitectura și arta popoarelor vecine și apropiate , legate de aceasta printr-un destine istorice comune Una dintre sarcinile fundamentale ale studiilor de acest fel a fost determinată de dorința de a dezvălui trăsăturile originalității moștenirii artistice a popoarelor din Orientul sovietic Mai mult, în critica de artă străină , încercările voluntare sau involuntare de a-și dizolva monumentele nu sunt încă neobișnuite , luate în afara timpului și spațiului , uneori prin conceptele tendențioase de „ panislamic”, „paniranian” sau „pan-turc” artă Chiar și în monografiile publicate relativ recent despre arta Iranului sau Turciei, ca să nu mai vorbim de arta islamică, există monumente binecunoscute de arhitectură azeră sau de arhitectură a popoarelor din Asia Centrală, din ansamblul palatului Shirvanshahs din Baku sau mausoleele „turn” din Nahicevan , până la mausoleul samanizilor, din Bukhara sau mormintele lui Gur-Emir din Samarkand În caracterul generalizant al monografiilor oamenilor de știință sovietici, arta popoarelor din Orientul străin a fost considerată ca un fel de fundal numai în legătură cu studiul problemei principale O nevoie urgentă s-a maturizat, iar oportunități reale apar pentru un studiu la fel de atent și aprofundat al căii de dezvoltare artistică a țărilor din Orientul străin Rezultatele cercetărilor în această direcție vor contribui la concretizarea, clarificarea, îmbogățirea și, uneori, o schimbare semnificativă a ideilor consacrate despre trăsăturile și tiparele procesului de dezvoltare artistică a fiecăruia dintre ele, precum și a regiunii Orientului Îndepărtat ca un întreg Structura cărții analizate este oarecum neobișnuită În prima secțiune este luată în considerare problema reprezentării în arta musulmană din Orientul Apropiat și Mijlociu , iar următoarele două sunt dedicate artei țărilor arabe, apoi Iranului Nu ne vom înșela când credem că printre numeroasele probleme generale care apar inevitabil în studiul artei țărilor musulmane, problema reprezentării a atras atenția oamenilor de știință mai mult decât oricare alta Este bine- cunoscută atitudinea sincer dezaprobatoare a dogmaticii islamului față de reprezentarea creaturilor vii, care a limitat brusc dezvoltarea artelor plastice, în primul rând sculptura statuară și pictura monumentală Mozaicul, relieful, imaginile pitorești ale ființelor vii, ca să nu mai vorbim de bogăția rară, splendoarea și rafinamentul decorului ornamental , nu sunt altceva decât decorațiuni, în sensul literal al acestui concept În mare măsură determinând expresivitatea artistică a imaginii arhitecturale, ele rămân întotdeauna doar decor, fără a afecta în niciun fel structura tectonică a clădirii Cu toate acestea, aceasta este o parte a problemei, în principal legată de operele de artă și meșteșugurile artistice destinate „vârfului” societății feudale, care în viața lor de zi cu zi nu au aderat întotdeauna la normele și regulile generale dictate de islam Aici, pictura în miniatură este cea mai revelatoare, subiectul căruia vorbește despre natura „curtenească” a acestei zone de artă și îngustimea cadrului social al distribuției sale Celălalt pol al problemei analizate , în opinia corectă a lui B V Weimarn, este tradiția artistică preislamică supraviețuitoare, dar extrem de stabilă , a cărei zonă nu s-a limitat la un cerc restrâns de opere de artă destinate „aleșilor” cele” Adevărata lățime și vitalitate se caracterizează prin decorarea produselor destinate unei piețe largi - decorațiuni ale articolelor produse în serie de ustensile de uz casnic fără pretenții și viața de zi cu zi Valoarea cognitivă a secțiunii este determinată nu de acoperirea unui material factual extins, ci de analiza unor grupuri mari de surse scrise, care reflecta într-un mod deosebit lupta ideologică purtată la un moment dat în jurul problemei reprezentării Conținutul multor lucrări filozofice din secolele IX-XII, lucrări de literatură clasică și tratate de critică de artă din secolele XV-XVII a servit ca un fel de suport teoretic pentru multe fapte de încălcare a normelor credinței musulmane Secțiunile ulterioare ale cărții, așa cum sa menționat deja, sunt dedicate dezvoltării artei țărilor arabe și Iranului din secolul al VII-lea până în secolul al XV- lea Care este diferența esențială dintre conținutul acestor secțiuni ale cărții și capitolele corespunzătoare scrise pentru volumele Istoriei generale a artelor (vol II, cartea M , ) și Istoria generală a arhitecturii (vol , M , ) , unde este luată în considerare și istoria dezvoltării artei și arhitecturii țărilor arabe și Iranului? Au fost scrise din poziții metodologice identice, iar autorii lor, de asemenea, nu au păcătuit cu ignoranță în literatura străină specială, care a servit atunci aproape ca singura sursă de informații faptice Principala diferență este că la capitolele din „General” a predominat factografia Pentru vremea lor, ele sunt, de asemenea, pline de materiale faptice interesante O parte considerabilă a monumentelor considerate a fost pentru prima dată elucidată în literatura rusă, iar acesta este unul dintre principalele lor avantaje Situația actuală a determinat obiectivele caracterului generalizator al publicațiilor în mai multe volume, limitarea severă a dimensiunii capitolelor în sine Datorită acestui fapt, probleme și întrebări care dezvăluie tendințe și caracterizează trăsăturile procesului de dezvoltare artistică , cum ar fi legăturile arhitecturale și artistice dintre diverse zone, inclusiv Orientul „musulman” și „creștin” ; centre locale de dezvoltare a arhitecturii, picturii în miniatură, fabricarea de produse artistice din ceramică, metal și alte produse; apariția, dezvoltarea și declinul stilurilor artistice; trăsăturile manifestării individualității artistului în condițiile Evului Mediu au rămas, după cum se spune în umbră În cel mai bun caz, s-au remarcat paralele arhitecturale și artistice singulare , uneori atrăgând atenția cu neașteptarea lor, sau s-a remarcat una sau alta școală de artă sau școala de pictură în miniatură Shiraz , sau a fost menționat unul sau altul arhitect artist sau meșter Cartea analizată a urmărit alte scopuri, nu atât informaționale, cât de cercetare, care au determinat natura și direcția conținutului ei Meritul cărții este analiza artei țărilor arabe și Iranului pe un fundal istoric real, care singur poate dezvălui adevăratele motive ale apariției, ascensiunii și căderii școlilor de artă locale Să ne oprim asupra câtorva dintre problemele ridicate de carte cel mai apropiat de gama noastră de interese Printre acestea se numără și problema relațiilor arhitecturale și artistice dintre țările lumii arabe din Iran și alte regiuni ale Orientului Apropiat, în primul rând Transcaucazia și Transcaspia sovietice de astăzi , una dintre cele mai vii și ascuțite discutate Aceste conexiuni nu sunt negate de nimeni; cu toate acestea, ele sunt interpretate diferit, adesea contrar realității istorice În dorința lor de a arăta lumea arabă și Iranul din acea vreme ca un fenomen holistic, unii savanți extind această teză și asupra culturii artistice Arta țărilor arabe și a Iranului este considerată în carte pe un fundal istoric și social real, ceea ce face posibilă dezvăluirea adevăratei naturi a principalelor tendințe în procesul de dezvoltare artistică Perioadele de fragmentare feudală au determinat apariția și înflorirea școlilor locale de arhitectură și artistică Formarea și dezvoltarea lor a fost asociată cu viața marilor orașe, adesea capitale - centrele vieții politice, economice și culturale , centrul construcțiilor și dezvoltarea meșteșugurilor artistice Tradițiile artistice care s-au dezvoltat în astfel de orașe au fost incomensurabil mai viabile decât dinastiile care le-au succedat , iar zona era mai largă decât granițele de stat de scurtă durată Răspândirea islamului în țările cucerite de arabi a decurs inegal Ritmul și natura acestui proces complex și adesea contradictoriu a fost determinată de mulți factori locali, în primul rând , încăpățânarea rezistenței militare față de invadatori și puterea tradițiilor înrădăcinate ale crezului care era reprimat Revoltele anti-arabe de intensitate și durată diferite au izbucnit adesea În același timp, introducerea islamului a presupus în mod inevitabil construcția de clădiri religioase subordonate nevoilor și ritualurilor sale, în primul rând moschei Au fost construite în aproape toate orașele mari Cu toate acestea, moscheile conservate singure din acea vreme mărturisesc că cuceritorii , de regulă, nu și-au adus tradiția arhitecturală și artistică în construcția lor La început, clădirile religioase existente au fost adaptate pentru moschei, iar în construcția altora noi au fost adesea folosite tipuri arhitecturale stabilite anterior Acest fenomen a fost larg răspândit, iar exemplele date în carte pot fi extinse cu ușurință pentru a include monumente de pe teritoriul țării noastre Baza formării unei noi ideologii a fost islamul, care a determinat trăsăturile unei noi etape în dezvoltarea culturii artistice locale Cu toate acestea , influența reală a tradiției artistice arabe a fost nesemnificativă și resimțită, poate, doar în operele de artă destinate unui cerc restrâns de oameni O astfel de manifestare a fost rolul tradiției artistice arabo-irakiene remarcat de B V Veymarn în procesul de dezvoltare a școlilor de pictură în miniatură Shiraz, Tabriz, Isfahan Ce au împrumutat cuceritorii din pământurile ocupate? Această întrebare este importantă, interesantă și nemeritat nestudită, deși faptele muncii maeștrilor „străini” din țările lumii arabe au fost remarcate în mod repetat și sunt multe dintre ele, de la construirea faimosului nilomer de către un nativ de Ferghana unui ceramist din Tabriz, care a participat la construirea moscheii din Bagdad Cu toate acestea, pe baza unor astfel de fapte, ei nu au încercat să stabilească modul în care astfel de meșteri, după cum se spune, „au prins rădăcini ” într-o țară străină - care s-au supus complet noilor condiții și tradiții; care i-a îmbogățit cu experiența acumulată în orașul natal, cine și cum și-a arătat individualitatea creatoare Vorbim de maeștri ai artei profesionale nu mici și recunoscute, dotați cu drept de „semnătură” Cercetările în această direcție vor servi la dezvoltarea prevederilor conturate în carte, la extinderea și corectarea semnificativă a ideilor consacrate despre zona și direcțiile legăturilor arhitecturale și artistice dintre țările lumii arabe și popoarele din Transcaucasia și Transcaspia Legăturile artistice dintre arta Iranului medieval și arta unui număr de popoare ale țării noastre au luat contur și s-au dezvoltat diferit Aici existau granițe comune de mare lungime, în același timp au devenit victime ale expansiunii arabe; toate erau situate la mare distanță de centrele Califatului și, cel mai important, făceau adesea parte din mari state din vremuri diferite , ale căror centre ale vieții administrative, politice, economice și culturale erau situate fie în Tabriz, apoi în Isfahan, apoi în Samarkand, apoi în alte orașe mari Toate acestea au lăsat o anumită amprentă asupra naturii formării culturii artistice, una dintre condițiile remarcabile pentru formarea căreia a fost relativa ușurință de mișcare a arhitecților și meșterilor dintr-un oraș în altul, determinând schimbul de valori artistice în sensul cel mai larg al acestui concept Trăsăturile condiționate din punct de vedere istoric ale similitudinii externe în operele de arhitectură și artă au dat naștere termenului larg utilizat de „artă iraniană”, care adesea combină mecanic diverse fenomene artistice La fel ca și înainte, există frecvente încercări de a strânge în patul Procustean al acestui concept nu numai diverse opere de arhitectură și artă ale popoarelor din Orientul Apropiat în primul rând Azerbaidjan și Asia Centrală, dar și zone întregi de artă dotate cu trăsături de comunalitate stilistică Să remarcăm, de exemplu, opere de artă atât de originale și perfecte din punct de vedere artistic, cum ar fi mausoleele din Nakhichevan sau mausoleul samanizilor din Bukhara, structura memorială, așa-numitul sofa-khane al ansamblului palatului din Baku sau mormântul lui Gur-Emir din Samarkand, ca să nu mai vorbim de lucrările școlilor de pictură în miniatură din Tabriz sau de covoare din Tabriz Cunoscător al istoriei și culturii popoarelor din Orient înaintea lui, A Yakubovsky scria pe bună dreptate că „un studiu atent al monumentelor de cultură materială și de artă din Transcaucazia pune într-un mod nou însăși problema celei mai bogate arte iraniene Artă iraniană răspândită , care depășește cu mult granițele Iranului însuși, sau artă cu trăsături iraniene nu a fost întotdeauna creat de maeștri iranieni, ci adesea de maeștri din Armenia, Albania (regiunile de nord ale Azerbaidjanului pe - Auth ) Georgia și chiar Asia Centrală Deja aceste fapte fac ca însuși conceptul de artă „iraniană” în sensul originii sale să fie considerat în mare măsură condiționat ” Esența acestei teze este relevată de rezultatele cercetărilor din ultimele decenii Conținutul cărții servește drept dovadă convingătoare că lumea arabă nu avea o singură tradiție arhitecturală și artistică identică pentru toate domeniile Acest fenomen este inerent timpurilor ulterioare - epoca marilor state centralizate, cu legăturile sale economice și culturale intrastatale dezvoltate și puternice Aceste regularități și-au găsit expresia reală și în istoria artei Iranului medieval În particularitățile etapelor dezvoltării sale, fenomenele sunt clar tangibile care sunt inerente atât în perioadele de fragmentare feudală , cât și în marile state centralizate Ele se văd cel mai clar în materialul arhitecturii Pentru subtilitatea observațiilor și realismul generalizărilor, dintre numeroasele lucrări dedicate arhitecturii - cea mai „imobilă ” formă de artă și strâns legată de tradițiile locale, opera capitală a lui F Zarre, care nu și-a pierdut valoarea științifică , este meritat notat, în care arhitectura Iranului este considerată în funcție de „provincii”, și monografia lui D Wilber , care împarte arhitectura Iranului din epoca Il-Khan în două școli mari - Azerbaidjan și Yezd Sistemul de revizuire a permis lui B V Weimarn să identifice specificul zonei conexiunilor artistice, determinat de realitatea situației istorice Pentru perioada pre-mongolică, de exemplu, o privire asupra apartenenței la un singur cerc arhitectural și artistic al regiunilor caspice Nu întâmplător determinarea locului lor în istoria lumii musulmane a făcut obiectul unui curs special de prelegeri susținute de academicianul VV Bartold la Baku încă din În epoca ulterioară, natura legăturilor artistice s-a schimbat, s-au extins , conectând centrul imperiului safavid cu periferia Nu atât puterea originalității tradițiilor locale este indicativă, cât unitatea imaginilor arhitecturale și artistice Acest lucru este evident în structurile de tip palat din acea vreme Metodele de organizare a spațiului, natura motivelor arhitecturale și interpretarea formelor, metoda de decorare fac stilistic că grădina și palatele parcului din Isfahan au legătură cu Palatul Serdar din Erevan și sălile de recepție ale complexului palat din Sheki Acest lucru este valabil și pentru magnifica Piață Maidan-i-Shah din Isfahan și varianta sa provincială în miniatură din Ganj, Kirovabad de astăzi Să ne întoarcem la o altă problemă, nu mai puțin urgentă - localizarea și caracteristicile stilistice ale școlilor de artă, care este și o arenă pentru o ciocnire a diferitelor puncte de vedere și discuții aprinse Ascuțimea controversei se datorează în mare măsură faptului că conceptul de școală de arhitectură sau de artă include adesea conținut diferit „Proclamarea” unei școli se bazează de obicei pe „semnăturile” arhitecților sau meșterilor asupra lucrărilor lor Pe lângă nume, kunya - o listă de strămoși, lakaba - o poreclă, un titlu profesional, ele conțin adesea și un nisbu - numele orașului din care s-au născut sau unde au lucrat Dar școala este deseori înțeleasă ca modalitate de performanță artistică, cunoscută de maestrul care a condus-o etc , etc , etc Cu toate acestea, în orice caz, este necesar să se caracterizeze clar tradiția artistică , să se identifice trăsăturile sale inerente de originalitate , care sunt păstrate chiar și cu interpretări diferite ale imaginii artistice tradiționale În același timp, încercările nu sunt neobișnuite de a face o „semnătură” maestrului sau de a-i atribui o capodopera nesemnată Pe scurt, nisba maestrului nu servește întotdeauna ca un indicator al apartenenței sale la una sau la alta școală de artă Valoarea științifică și educațională a monografiei lui B V Weimarn este determinată în mare măsură de faptul că după binecunoscuta carte a lui B Denike „Pictura Iranului” (M , ), foarte valoroasă pentru timpul său și serios depășită în lumina celor mai recente cercetări, el și-a asumat însă dificila sarcină de a caracteriza școlile de pictură în miniatură luate în considerare, stabilind trăsăturile interconexiunilor, influențelor și medierilor reciproce, atât interne, limitate la regiunea Orientului Îndepărtat, cât și externe, inclusiv Orientul îndepărtat A fost analizat și rezumat un material extrem de extins și divers de lucrări din timpuri diferite ale oamenilor de știință străini și sovietici Particularitatea lor, într-o anumită măsură, a fost, într-o măsură mai mare sau mai mică , localitatea cercetării A fost determinată atunci când disponibilitatea materialului faptic - colecții ale diferitelor muzee, interne și străine, și când limitările obiectivelor finale ale lucrărilor în sine - intriga miniaturii, caracteristicile diferitelor colecții , munca maeștrilor individuali etc , etc Caracteristicile lui B W Weimarn sunt detaliate, specifice și, cel mai important, nu statice, ci date în dinamica procesului de dezvoltare succesivă Munca autorului cărții nu s-a limitat la o cunoaștere vizuală cu un număr imens de picturi în miniatură păstrate în diferite colecții interne și străine și o excelentă cunoaștere a vastei literaturi multilingve pe acest subiect Conține o „viziune” artistică asupra subiectului cercetării, care a determinat hotărârea judecăților în momente controversate, care au fost și se așteaptă să fie multe, în legătură cu investigațiile în curs și viitoare Concizia și aforismul viu al definițiilor unor școli de pictură în miniatură, aparținând unuia dintre cei mai mari experți ai săi I Shchukin - „ clasicismul” din Tabriz, „baroc” din Qazvin și tradiția autohtonă din Shiraz cu arhaismul său - sunt extinse, pline de conținut real și luate în considerare sub diferite aspecte Dar cu toată valoarea multifațetă a acestei opere originale, autorul ei este deosebit de aproape de problema reprezentării, care pătrunde în întreaga carte , și a picturii în miniatură, care a fost studiată cel mai amănunțit Se pare că, în gama largă de interese științifice ale lui B V Weimarn, în acea zonă a acestora care este legată de moștenirea artistică a popoarelor din Orient, aceste probleme sunt aparent cele mai atractive pentru el Ca orice lucrare de generalizare la scară largă a unui om de știință important , monografia conține multe evaluări, definiții, opinii și atașamente argumentate în mod fiabil și totuși subiective Unii dintre ei pot continua discuțiile în curs sau pot provoca altele noi Cartea lui B V Weimarn nu numai că rezumă perioada lungă a uneia dintre direcțiile studiilor orientale sovietice, ci marchează începutul noii sale etape NOTE B Weimarn Arta Asiei Centrale M -L , ; Tokarsky Arhitectura Armeniei antice Erevan, ; Sh Amir naiiiili Istoria artei georgiane M , ; A Jacobson Eseuri despre istoria arhitecturii armene în secolele V-XV M -L , ; M Useinov, L Bretanitsky, A Salamzade Istoria arhitecturii Azerbaidjanului M , ; A Salamzade Arhitectura Azerbaidjanului în secolele XVI-XIX Baku, ; G Pugachenkova, L Rempel Istoria artei Uzbekistanului M , ; L Bretanitsky Arhitectura Azerbaidjanului secolele XII-XV și locul său în arhitectura Orientului Apropiat M , ; V Beridze Arhitectura georgiană din cele mai vechi timpuri până la începutul secolului al XX-lea Tbilisi, ; G Pugacenkova Arta Turkmenistanului M , etc A Codard L'Art de Tiran Paris, ; /unu Papă Arhitectura persană Londra, , O Aslanapa turcă ari aud architecture, I ondon, ; P Hirshman, V Minorsky, R S angvi Persia este un regat nemuritor Londra J A Yakubovsky Caucazul și Iranul în epoca lui Rustaveli —Sb „Monumente ale epocii Rustavi ” M -L , , p F Sarre Denkmiiler Persischer Baukunst Berlin, - ; D -N wdber Arhitectura Islamului Perioada il-Khahid Princelon, V V Bartold Locul regiunilor caspice în istoria lumii musulmane —Coll op , v P, carte I, M, Recenzie străină Ungaria Shimon Holloshi În revista „Hungarian News” nr pentru , Jozsef Vadom a publicat un articol despre celebrul artist maghiar Shimo ne Hollossy Autorul scrie că viitorul fondator al picturii naționale maghiare s-a născut în în familia unui negustor armean din Maramaroshengezh Hotărând încă din copilărie să devină artist, în - a urmat un curs de studii la o școală de artă În toamna anului a plecat să studieze la München Pictează portrete, compoziții de gen, în care s-a impus ca un artist care slăvește satul maghiar în spiritul unei idile rurale Aceasta este imaginea „Porumb pe stiule” În , s-a întors în patria sa, ajungând la concluzia că arta națională poate fi creată doar pe bază națională S-a stabilit la Nagybany Aici, împreună cu Karoy Ferenczi, a unit tineri artiști care caută noi căi în artă Nagybany a devenit ulterior leagănul artei maghiare moderne Holloshy, călătorind prin sate, a văzut nevoia țăranilor S-a răzvrătit împotriva ei în Marșul lui Rakoczy, la care a lucrat aproape douăzeci de ani Durerea și sărăcia țăranilor, înfățișate în picturile din perioada târzie, contrastează cu motivele pastorale ale picturilor timpurii Ilustrații de Miklós Borsos Miklós Borsos este cunoscut în Ungaria ca sculptor, dar desenele i-au adus nu mai puțin faima În ultimii de ani, Miklós Borsos a ilustrat aproximativ de cărți, de la Shakespeare la Whitman Cel mai adesea face ilustrații pentru cărți ale scriitorilor maghiari Dintre diversele tehnici grafice, preferă gravura pe cupru sau desenul cu cerneală Artistul evită dispozitivele tehnice la modă, creând imagini poetice care afectează imaginația cititorului prin forma lor inteligibilă SFRY Artiști în lupta împotriva fascismului În cel de-al cincilea număr al buletinului de știri iugoslave pentru , a fost publicat un material dedicat lucrării artiștilor iugoslavi în perioada luptei împotriva fascismului Printre numeroasele documente artistice care descriu evenimentele celor patru ani de luptă eroică a popoarelor iugoslave pentru libertate, un loc aparte îl ocupă desenele, foile grafice, picturile și afișele dedicate participanților la război În primele zile ale luptei, mulți artiști care au trăit în orașele ocupate au luat armele Lucrările artiștilor sunt o dovadă elocventă a timpului în care se decidea soarta Iugoslaviei și a poporului ei Din aceste lucrări se poate închipui calea dificilă parcursă de luptătorii pentru libertate În teritoriile eliberate de invadatori, unde viața a revenit treptat la normal, artiștii , scriitorii și poeții au căutat să reînvie viața culturală a oamenilor Artistul Bozidar Jakac a participat la a doua sesiune a Consiliului Antifascist pentru Eliberarea Poporului din Iugoslavia, care a avut loc în În acele zile, artistul a realizat un portret al mareșalului Tito, liderul luptei de eliberare a poporului , care a fost prezent la întâlnirile veche Artistul Nikolai Pirnat în desenul său „Case arse” a arătat cât de crud au pedepsit naziștii populația Artistul Pivo Karamatievich a surprins imagini cu partizani, inclusiv cu asistente partizane care, în anii de război, au dat dovadă de eroism prin salvarea răniților Un artist necunoscut a surprins în desenul său imaginea luptătoarei unui popor Savo Kovacevic, care a murit eroic în luptele pentru Sutjescu, despre care oamenii au compus multe legende și despre a cărui moarte s-a compus un cântec Dintre numeroasele afișe ale acelor ani, care chemau populația din sate și sate să lupte pentru libertate, afirmând credința într-o victorie strânsă asupra inamicului , afișul „Pentru fericirea patriei, pentru republică” al celebrului artist Milo Milunovich iese în evidență Artista Marijan Detoni a descris transferul răniților grav din regiunea ocupată în teritoriul eliberat în desenul „Trecerea Neretvei” Pentru a înșela vigilența inamicului, podul a trebuit să fie distrus, iar apoi restaurat noaptea pentru a transfera răniții Mulți luptători iugoslavi împotriva fascismului au murit departe de patria lor în lagărele de concentrare Acest lucru este povestit de desenul „Moartea unui prizonier” al artistului Blasto Kopich În ansamblu, cronica eroică a luptei pentru libertate și independență, pentru noua Iugoslavie socialistă, se reflectă în lucrările acelor ani, impregnate de spirit de optimism Bulgaria Acuarele de Angel Tilov Expoziția de peisaje acuarele de Angel Tilov a fost unul dintre cele mai interesante evenimente din viața artistică a capitalei în vara anului Tilov percepe natura ca un filozof și poet, creând peisaje lirice și epice Expoziția a arătat că opera lui Angel Tilovo este o pagină strălucitoare în dezvoltarea picturii cu acuarelă în Bulgaria Expoziție de artă aplicată a RDG la Sofia Vizitatorii expoziției, deschisă în septembrie în sălile Uniunii Artiștilor Bulgari , au făcut cunoștință cu lucrări interesante ale maeștrilor artei aplicate din RDG Expoziția a constat din de lucrări - sticlă, bijuterii, obiecte decorative Expoziția a prezentat lucrări ale maeștrilor sticlari Albin Schedel, Albrecht Greiner-May, Hubert Koch și Otto Schindhelm O mențiune specială merită lucrările lui Ilse Dehho Arta revoluționară germană - Ziarul „Frontul Otechestven” din septembrie a publicat o notă a lui Mihail Srebrev despre expoziția „Arta revoluționară germană din - ”, deschisă în holurile Uniunii Artiștilor Bulgari Expoziția a inclus lucrări ale artiștilor germani care au participat la mișcarea revoluționară a proletariatului sau au fost strâns asociați cu aceasta de lucrări grafice, mai multe picturi și sculpturi Printre acestea s-au numărat lucrările incitante ale lui Kate Kollwitz „Demonstrație”, „Prizonieri politici”, „Mama”, „Copii”, „Foame”, lucrări acuzatoare de Georg Gross, Lea Grundig Sculpturile lui Fritz Kremer au făcut o mare impresie asupra publicului pictor Toma Vyrbanov Numărul de mai al revistei Izkustvo pentru anul trecut a publicat un articol al Lidiei Kalyaeva despre munca lui Tom Vyrbanov El aparține generației de tineri pictori bulgari, a căror operă s-a format în anii puterii poporului Toma Vyrbanov s-a născut în la Plovdiv și a absolvit Academia de Arte din Sofia la clasa de pictură a profesorului Georgy Bogdanov A urmat studii artistice la Paris, unde a mers ca student absolvent Printre primele lucrări ale artistului se numără desene create în Fracțiune, care au fost expuse la o expoziție la ambasada Bulgariei la Paris După ce s-a întors în patria sa, Tom Vyrbanov participă activ la viața artistică, expunând lucrările sale la expoziții bulgare La sfârșitul anilor și începutul anilor , Toma Vyrbanov a realizat o serie de portrete în care apar trăsăturile picturii din perioada Renașterii bulgare Treptat , artistul se eliberează de statica academică în desen , străduindu-se să transmită starea de tensiune din imaginea portretizată cu ajutorul luminii Unul dintre portretele femeilor, prezentat la o expoziție la Varșovia în , a fost foarte apreciat de critici Pe lângă genul portretului, Tom Vyrbanov dedică mult timp picturilor murale monumentale Așa sunt, de exemplu, picturile murale ale „Grevei Dockerilor” din Burgas, sgraffito-urile de pe Casa Radio din Shumen numite „Radioul în slujba poporului” și o serie de alte lucrări monumentale care se disting printr-o expresie clară orientare socială Casa satirei și umorului „Gabrovo- ” Aceste cuvinte din catalog sunt percepute ca o carte de vizită a Casei de Satiră și Umor din Gabrov, cunoscută cu mult dincolo de granițele Bulgariei , inițiatoare în organizarea bienalelor internaționale de caricatură și mici arte plastice satirice, desfășurate sub sloganul constant „Lumea a supraviețuit, pentru că a râs” Catalogul conține date documentare că lucrări ale de autori din de țări ale lumii au fost trimise juriului Pentru expoziție, din acest număr au fost selectate de lucrări ale a de autori din de țări În plus, se raportează că multe organizații au luat parte activ la expoziția din Casa Satirei și Umorului și este atașată o listă a premianților Catalogul conține de reproduceri în culori și tonuri ale desenelor satirice, caricaturii și micilor lucrări plastice ale diverșilor maeștri, printre care se numără numele unor artiști de renume mondial, precum Jean Effel Sofia face cunoștință cu arta lui Vuchetich Ziua Victoriei din Volgaria a fost marcată de zeci de evenimente culturale — deschiderea unei expoziții de cărți sovietice, săptămâni de film cu filme sovietice din anii războiului, o expoziție de fotografii cu lucrări ale corespondenților TASS, o expoziție de desene animate ale artiștilor bulgari și expoziție de lucrări ale artistului popular al URSS Evgheni Vuchetich Expoziția a fost vernisată în ajunul zilei de mai Expoziția a prezentat modele ale fragmentelor individuale ale complexului memorial din Volgograd, o serie de portrete sculpturale ale figurilor proeminente ale lumii internaționale B Yakats Portretul lui Marche La Tito (SFRY) I Karamatievpch Sutes-ka (SFRY) T Vyrbanov Schimbare Mas lo (Bulgaria) J Effel (Franţa) Kari natura (Bulgaria) ale mișcării comuniste , știință și cultură din diferite țări, portrete ale eroilor de război, celebra compoziție „Să bătăm săbiile în pluguri”, precum și ultimele trei lucrări - proiecte ale „ Memorialului Gloriei” de la Kiev, monumentul „ Battle of the Kursk Bulge”, compoziție de sculpturi „Lenin este steagul nostru” Expoziția a fost organizată de Comitetul pentru Arte și Cultură în onoarea Zilei Victoriei RDG Expoziții regionale la Erfurt și Suhl Dacă în arta monumentală a RDG în ultimele două decenii a existat un interes din ce în ce mai mare pentru crearea de compoziții tematice de mare semnificație socială , atunci în pictura de șevalet, odată cu aceasta, se adâncește și interesul pentru genuri precum peisajul și portretul Acest lucru a fost arătat destul de clar de ultimele expoziții raionale din Erfurt și Suhl Lucrări interesante de peisaj au fost prezentate la expoziție de profesorul Hans Wiegandt din Weimar Compatriotul său Gottfried Schiller, cunoscut ca muralist, a venit în mod destul de neașteptat cu peisaje, remarcate prin priceperea lor în redarea efectelor de lumină Printre lucrările pictorilor peisagişti ai tinerei generaţii au fost prezentate multe lucrări interesante, dedicate impresiilor din călătoriile în republicile frăţeşti ale socialismului Acestea sunt pânzele lui Günther Dürkopf (Lausch), Rudolf Wiszkowski (Suhl), grafică de Otto GGoetz (Weimar) Diverse ca stil și alegerea obiectului sunt lucrări de genul portretului Dorința de a transmite imaginea muncitorului modern cu psihologie profundă se simte în pânzele lui Eberhardt Heiland Un portret de grup interesant a fost prezentat la expoziție de Tina Bauer Pezelen (Weimar) În secțiunea portretului sculptural, care este bine reprezentată în expozițiile regionale, se remarcă lucrările lui Eberhard Reppold Compozițiile tematice mari ale artiștilor de șevalet, prezentate la expoziții, dezvăluie o orientare clară către monumentalism Acest lucru este dovedit , de exemplu, de pictura Al zecelea festival a lui Lutz Godet Despre opera Susannei Kandt-Horn Un eveniment interesant în viața artistică din Rostock a fost o mare expoziție de lucrări ale Susannei Kandt-Horn Expoziția a prezentat picturi create în perioada - Expoziția a fost concepută în așa fel încât a ajutat la o mai bună înțelegere a evoluției operei artistei , care continuă să caute noi mijloace de pictură pentru a-și exprima simțul despre lume La sfârșitul anilor și începutul anilor , peisajele și portretele de format mare au devenit celebre, remarcate prin desene clare și tonuri de culori calme și calde Pictura artistului dă naștere unui sentiment de încredere și pace, bucurie din unitatea armonioasă a existenței umane cu viața naturii Mai târziu, la începutul anilor , în pictura Susannei Kandt-Horn au apărut noi accente, în mare parte datorită interesului crescut al artistei pentru marile probleme sociale ale timpului nostru Note de anxietate și neliniște au început să se simtă nu numai în lucrările legate de lupta poporului vietnamez și lupta antimaterialistă a popoarelor din America Latină, ci chiar și în naturile moarte ale artistului A fost nevoie de ceva timp pentru ca ideile și dispozițiile noi să intre în mod organic în curentul principal al muncii ei O anumită realizare poate fi considerată astfel de pânze recente precum „Materitatea” ( ), „Familia lângă mare” ( ) În ele, imaginea unei femei dobândește un sunet special , acționând ca un simbol al vieții și al bucuriei Sinteza tuturor acestor căutări ale artistului a fost o pânză mare „Într-o zi oamenii vor trăi ca frații” ( - ) Starea principală a pânzei , potrivit artistei însăși, este inspirată de tensiune La sărbătoarea plină de bucurie a prieteniei și păcii, artistul a descris florile și fructele unor personalități politice și publice precum Martin Luther King, Fidel Castro, Picasso, Pablo Neruda Această pânză este, fără îndoială, una dintre cele mai bune lucrări ale artistului Graficul american în RDG Grafica artistului american Tetzla este binecunoscută în RDG După o mare expoziție la Berlin, unde lucrarea sa a fost prezentată împreună cu lucrările lui White și Refregier, desenele și litografiile lui Tetzla au fost expuse în multe orașe ale țării Recent, artistul a vorbit despre sine și despre munca sa pe paginile revistei Bildende kunst” Întreaga viață a artistului se petrece în Harlem, unde locuiesc eroii operelor sale În observațiile sale, Tepla a subliniat că arta și interesele sale artistice erau indisolubil legate de lupta negrilor și portoricanilor pentru drepturile lor umane în societatea americană Lupta împotriva nedreptății, potrivit artistului, este în același timp o luptă pentru adevăr și frumos Numeroase schițe portret ale artistului confirmă frumusețea și noblețea sufletului luptătorilor pentru libertate Folosind creta și cărbunele, Tetzla încearcă să combine schița exterioară a manierelor sale cu o pătrundere profundă în lumea sentimentelor și intereselor personajelor sale Polonia Afișe de productivitate În numărul aprilie-mai al revistei „Sughestie” pe anul a fost tipărit un material interesant pe problemele propagandei vizuale la întreprinderile industriale În articolul intitulat „Ne gestionăm mai eficient”, în legătură cu îndeplinirea planurilor economice din ultimul an din planul cincinal, se discută problema creșterii productivității muncii Interesant prin natura sa, articolul este destinat propagandistilor si artistilor implicati in propaganda vizuala la instalatiile industriale Colegiul editorial al revistei, condus de Petr Prochko, recrutează pentru cooperare tineri graficieni, uneori studenți ai departamentului de afișe al Academiei de Arte Proiectele lor sunt tipărite pe paginile „Sugestie” Afișele lui Zbigniew Vashcheniuk merită o atenție specială, care se disting prin batjocuri satirică caustică , adresată Tecla (SUA) Martin Luther King Cărbune (GDR) S Kandt-Horn Ziua Femeii Ulei - (GDR) E Rappoport Portretul lui Engelbert Schoner Gips (GDR) L Godet X Festival Mas lo (GDR) birocrați de baie Într-o formă metaforică neașteptată , Vashchenyuk dezvăluie conținutul principal Posterul What's It Now arată un ceas cu alarmă cu orele ținute în poziție de o agrafă Această imagine este percepută ca un fel de simbol al birocrației birocratice realizată sub sloganul invariabil „acum” Laconismul strălucitor este inerent posterului „Have Your Own Opinion”, care seamănă cu o tablă neagră cu o formulă matematică desenată cu cretă : + și - Marek Troyanovsky în afișul „Timpul își ia pragul, iar tu ” folosește simbolismul figurativ al operei lui Tadeusz Treipkowski și creează un simbol al leneviei în producție, arătând o lopată uitată într-un morman de nisip, pe mânerul lui care lăstari tineri au înverzit Modelele de afișe care ilustrează un articol despre problemele legate de productivitatea muncii sunt folosite ca exemple de propagandă vizuală în fabrici și fabrici Ele sunt mărite și propagate printr-o metodă de șablon Semnificația unor astfel de afișe este în efectul de batjocură veselă și de ironie Picturi ale unui artist egiptean din Varșovia Într-una dintre sălile de expoziție din Varșovia, la sfârșitul lunii septembrie , a fost expusă o expoziție de pânze ale artistului egiptean Zeynab Abdel-Aziz Locuitorii capitalei poloneze au făcut cunoștință cu peisajele colorate și vibrante ale Egiptului , care sunt se disting prin paleta lor bogată de culori Ziarul Tribuna Ludu a povestit cititorilor săi despre biografia creativă a artistului Zeinab Abbdel Aziz a absolvit studii umaniste la Universitatea din Cairo Pe lângă pictură, ea este angajată în activitate literară și a scris mai multe lucrări dedicate problemelor artelor plastice Expoziție de afișe de teatru la Poznań În legătură cu aniversarea a de ani de la înființarea Teatrului Polonez din Pozna, în septembrie anul trecut, aici a fost deschisă expoziția „Afișe de teatru polonez - ” A prezentat postere create și de artiști în perioada celei de-a -a aniversări a Poloniei International Plein Air Painting în Kazimierz După cum relatează Triba na Luda, într-unul dintre numerele din septembrie, după finalizarea Picturii Internaționale Plein Air din Kazimierz, a fost organizată o expoziție A expus pânze create de artiști din diferite țări Temele acestor picturi erau legate, practic, de viața lui Kazimierz, de peisajele sale, de oamenii săi Afișe și desene de Franciszek Starowieski în Poznań Muzeul Național din Poznań a organizat o expoziție de lucrări ale celebrului afișist din Varșovia Franciszek Starowieski Potrivit „Buletinului informativ al Consiliului Muzeelor și Protecției Monumentelor” publicat de Ministerul Culturii și Artei din PPR, opera lui Staroweisky a primit recent recunoaștere în străinătate, dovadă fiind premiile primite de artist la Bienala de la Varșovia, la Sao Paulo și la expoziția de afișe de film de la Cannes Pentru a coincide cu deschiderea expoziției de la Poznań, a fost lansat un catalog, care include de postere, de schițe, lucrări grafice și desene, cinci coperți și ilustrații Franciszek Starowiejski, care este considerat pe bună dreptate nu numai un talentat artist de poster și ilustrator de cărți, ci și un popularizator al Varșoviei Starowka, a publicat în mod repetat desene despre Varșovia și monumentele sale arhitecturale în presa periodică poloneză Cehoslovacia Sculptură expusă Viața artistică a Cehoslovaciei în a fost marcată de sărbătorirea a de ani de la eliberarea țării de sub invadatorii naziști Toate expozițiile, toate expozițiile noi ale muzeelor au fost dedicate acestui eveniment semnificativ Lupta eroică a poporului cehoslovac, libertatea adusă pe pământul Cehoslovaciei de către soldații armatei sovietice, entuziasmul muncitoresc al constructorilor unei noi vieți pentru republică - acestea sunt temele principale ale multor lucrări create special pentru aceasta aniversare Sălile de expoziție, galeriile, muzeele, toate organizațiile asociate cu amenajarea expozițiilor de artă , au făcut o treabă grozavă de a arăta și de a demonstra realizările creative ale maeștrilor de arte plastice Galeria de Artă Plastică din Olomouc Opa a oferit o imagine amplă a dezvoltării și formării sculpturii și artei medaliilor cehoslovace moderne Lucrări ale clasicilor, începând cu Josef Myslbek lucrări ale artiștilor din generația antebelică , de exemplu, Karel Liditsky, sculpturi ale maeștrilor moderni, au oferit vizitatorilor galeriei posibilitatea de a obține o imagine completă a dezvoltării acestui tip de creativitate Spectacole aniversare de arte plastice În ultimii doi ani, arta cehoslovacă contemporană a fost martoră a unor procese de ascensiune creativă fără precedent , asociate cu aniversări semnificative - cea de-a -a aniversare a Revoltei naționale slovace și a eliberării de fascism Aceste date au devenit stimuli neobișnuit de strălucitori în viața artistică a republicii În urmă cu trei decenii, libertatea mult așteptată a venit la popoarele Republicii Cehe și Slovaciei Condițiile vieții noi au creat teren fertil pentru înflorirea vieții spirituale a țării, pentru dezvoltarea artei socialiste Artiști, sculptori , graficieni, maeștri ai artei aplicate și ai artei populare au creat un bogat tezaur de artă națională în treizeci de ani Rezultatele recenziilor aniversare, care au arătat cele mai bune realizări din acești ani, au fost dedicate următorului număr al revistei Vitvarni Zhi Vot , una dintre copertele căreia o redăm — linogravura de Lyubica Prudilova-Dognaniova „Bucuria de Victorie" Republica Cuba „Femeile cubaneze și pictura” Acesta este numele unui articol publicat în one din numerele de anul trecut ale revistei cubaneze Boemia Vorbește despre rolul femeilor din Cuba în formarea și dezvoltarea artelor plastice naționale Povara grea a inegalității de clasă a trecutului cubanez a exclus complet includerea femeilor țării în cultură și artă Încă de la sfârșitul secolului trecut, femeile au purtat o luptă încăpățânată pentru eliberarea din lanțurile care împiedicau manifestarea și recunoașterea abilităților lor în diverse sfere ale vieții sociale și creative Cunoscuta artistă cubaneză Amelia IIelaee a jucat un rol important în această luptă S- a născut în După ce a studiat la San Alejandro, artista și-a îmbunătățit neobosit abilitățile , a studiat în SUA, Italia, Spania, Belgia, Olanda, Suedia, Cehoslovacia și Franța Potrivit artiștilor și criticilor cubanezi care au cunoscut-o îndeaproape, Amelia IIelaee a fost o muncitoare neobosită Prima expoziție a lucrărilor sale este datată De atunci și până la sfârșitul vieții (artista a murit în ), a participat de o sută șaizeci și patru de ori la expoziții personale și colective în Cuba și în străinătate După cum notează „Boemia” , în lucrările Ameliei IIelaee se poate vedea „vegetația luxuriantă a Cubei și cei mai tipici reprezentanți ai lumii animale; interioare, elemente de arhitectură, obiecte de uz casnic ” Munca asiduă a Ameliei IIelaee a pus numele ei la egalitate cu numele unor artiști cubanezi celebri precum Victor Manuel, Carlos Enriquez, care au îmbogățit pictura cu un conținut revoluționar Victoria revoluției în fața femeilor cubaneze este o perspectivă minunată pentru dezvoltarea creativă globală Actuala generație tânără de artiști este înconjurată de grija statului care face tot posibilul pentru a se asigura că tinerii bărbați și femeile ar putea „să studieze temeinic moștenirea creativă a marilor maeștri ai trecutului, să caute mijloace expresive care să îndeplinească spiritul vremii” Viața artistică Uniunea Sovietică septembrie octombrie recompensă mare Prin Decretul Prezidiului Sovietului Suprem al URSS din septembrie , Sumbatashvili Iosif Georgievich, Artistul Poporului al RSFSR , a primit Ordinul Prietenia Popoarelor pentru meritele sale în dezvoltarea artei teatrale și decorative sovietice și în legătură cu împlinirea a șaizeci de ani "Gravura si litografie romaneasca moderna" Sub acest titlu, pe septembrie la Moscova, în Casa Uniunii Artiștilor (Bulevardul Gogolevski, ), s -a deschis o expoziție de lucrări a douăzeci și trei de artiști români Expoziția a arătat că graficienii români lucrează la găsirea de noi mijloace expresive în domeniul diverselor tehnici grafice și au obținut un succes considerabil, simțind perfect specificul fiecărui material - xilografie, litografie , linogravură, gravură, serigrafie O serie de maeștri rămân fideli formelor tradiționale ale imaginii Printre ei, în primul rând, cel mai bătrân gravor M Olarian, care a prezentat gravuri delicate și elegante „Industrializare ”, „Tipografie veche ”, etc Litografiile blânde „pictorice” ale tânărului artist F Lazărescu, care a prezentat peisaje cu priveliști a noilor cartiere ale Bucureştiului Gravurile dinamice de mare format realizate de M Dumitrescu au trezit interes general La mulți artiști, vedem o dorință clară de a complica limbajul figurativ , la simbolism, alegorie , la generalizare figurativă Acesta este folosit , în special, de D Yerchanu în compozițiile „Pământ și oameni” și de V Mihulyak în litografia „Scala patriei” Tinerii artiști ai RDG În conformitate cu planul de cooperare culturală dintre URSS și RDG la Moscova, în Sala de expoziții a Uniunii Artiștilor din URSS (Kuznetsky Most, ), pe octombrie, a fost deschisă o expoziție de pictură și grafică a artiștilor germani care reflecta diversitatea căutărilor creative ale tinerilor artişti porecle ale RDG Motive industriale și rurale, peisaje, numeroase portrete, lucrări pe tema antirăzboi - așa este conținutul acestei expoziții Tema muncii este dedicată pânzelor lui W Einmal „Oamenii din agricultura socialistă ”, E Bush „ Dezvoltarea cărbunelui brun în Oberlausitz”, fișa grafică a lui G Brandler „ Muncitori în construcții” Un loc semnificativ în expoziție l- au ocupat portretele și compozițiile portretistice, printre care un portret al poetului Til Heinze (artist H Grimling), un portret al „Madame Jung” de F Stelzman și alții , șederea artiștilor germani în URSS Așa sunt lucrările lui Basser „Lucrător la furnalul de la Uzina Lenin din Donețk”, „Pescarii pe Ob” de U Khakhulla, peisajele „În Leningrad” de Klotz și „Street in Irkutsk” de L Voigtman * Culorile Americii de Sud În Doms-ul Uniunii Artiștilor din URSS (bulevardul Gogolevsky ) a fost lansată în noiembrie o expoziție de lucrări ale celebrului artist argentinian Bernard do Hesiot La ea au fost prezentate peste şaizeci de lucrări, ale căror subiecte sunt foarte diverse Reprezentantul generației de mijloc, B Khesi, afirmă cu toată creativitatea ideile de cetățenie Lucrările „Death in the Streets”, „Fresh Ashes” au atras atenția publicului prin expresivitatea și marea tensiune internă Chiar și cu o tehnică atât de „blandă ” precum pastelul, artistul creează imagini dinamice, pasionale Așa sunt lucrările consacrate poporului chilian, lupta împotriva colonialismului: „Ciliul meu rănit”, „ Colonialismul” Artistul este atras de personajele umane strălucitoare și puternice („Georgy Dimitrov”, „Trei Pablos”) Unele dintre lucrări sunt dedicate temei maternității : în ele artista a reușit să transmită tandrețea și afecțiunea mamelor, preocuparea lor pentru viitorul copiilor lor, hotărârea de a -i proteja în această lume tulburătoare Prin urmare, imaginea unei femei cu un copil și cu o armă în spatele umerilor în tabloul „Las Paceras” nu este întâmplătoare Expoziție a lucrării lui Turner Pe octombrie, Schitul de Stat a deschis o expoziție de lucrări ale remarcabilului artist englez W Turner, dedicată aniversării a de ani de la nașterea sa Expoziția include de picturi ale artistului de la Tate Gallery și de desene și acuarele de la British Museum Printre acestea se numără lucrări atât de cunoscute precum „Furtuna de zăpadă Traversarea Alpilor a lui Hannibal”, „ Pacea eternă Înmormântarea și marea ”, „Răsărit Monstrii marini Printre peisajele lui Turner, pe lângă priveliștile Angliei, au atras atenția picturile inspirate din călătoriile artistului în Italia, Franța și Elveția Expoziția a fost organizată în conformitate cu acordul anglo-sovietic privind relațiile culturale În același timp, la Londra și Glasgow a fost expusă o mare expoziție de peisaje din colecțiile Ermitaj și ale Muzeului Rus Expoziție de lucrări ale absolvenților În sălile Academiei de Arte din URSS a fost expusă cea de-a -a Expoziție Unisională a lucrărilor de diplomă ale absolvenților universităților de artă din țară A expus lucrări de artă monumentală, grafică de șevalet, sculptură decorativă și postere , precum și pictură, sculptură de șevalet și ilustrație Viața Patriei , prezentul și trecutul ei istoric - aceasta este tema principală a lucrărilor tinerilor artiști La expoziție au participat universități de artă din țară : Moscova, Leningrad, Kiev, Tbilisi, Minsk, Tașkent, Riga și Tallinn Un loc proeminent a fost ocupat de lucrările monumentaliștilor - absolvenți ai atelierului lui A Mylnikov Activitatea civică, perfecțiunea măiestriei disting lucrările de diplomă ale studenților lui E Kibrik O varietate de tehnici, eleganța stilului sunt inerente lucrărilor artiștilor grafici din Leningrad - studenți ai lui V Vetrogonsky, I Nekrasov, A Pakhomov Moscova Rusia Sovietica Centrală de Expoziții s-a deschis cea de-a -a expoziție republicană de lucrări ale artiștilor ruși dedicată celui de-al -lea Congres al PCUS Expoziția a fost deschisă de vicepreședintele Consiliului de Miniștri al RSFSR V I Kochemasov Ministrul Culturii al RSFSR Yu S Muncitor Socialist al Muncii la o fabrică de mașini A V Fedorov Un loc semnificativ în expoziție l-au ocupat lucrările artiștilor - membri ai grupurilor creative, care și-au conectat activitățile cu cele mai mari întreprinderi, șantiere , ferme colective și ferme de stat ale țării În centrul atenției artiștilor se află imaginea omului sovietic În sala de prezentare, privitorii au putut vedea un panou mozaic „V I Lenin” de V Zamkov, compoziția sculpturală „Câștigători” de O Kiryukhin, portrete pitorești ale unor oameni celebri ai republicii, peisaje ale patriei Subiectele lucrărilor prezentate la expoziție sunt foarte diverse Dintre picturi, se poate numi „Constructorii-alpiniști ai centralei hidroelectrice Sayan” de A Alekseev (Irkutsk), „Cireș Frumusețea Kubanului” de P Bedoev (Ordzhonikid Ze), „Moscova muncitoare” de E Bragovsky (Moscova), „În memoria unui tată” de B Domashnikov (Ufa), „Într-o vacanță” de V Erofeev („Kursk”), „ mai” E Moiseenko (Leningrad) În secțiunea sculptură, tema contemporanului nostru se reflectă atât în genul portretului, cât și în compoziția sculpturală Îmi amintesc lucrări precum Gagarin și Korolev de O Komov, Despre Ienisei de M Smirnov, Hayfield de O Kiryukhin, Portretul primului președinte al Consiliului Karelian al Comisarilor Poporului Edward Gylling de L Lankinen, Ferma colectivă Watchman A Sergheeva varietate de subiecte și tehnici de performanță Un reportaj creativ a fost realizat de tineri graficieni care au vizitat BAM, șantiere siberiene, ferme colective și ferme de stat ale țării De interes sunt foile din seria „Northern Magnitogorsk” de V Vetrogonsky, „Bashkir village” de E Saitov, „BAM Începutul” de A Surikov, „Oamenii și munca” de V Vplner și alții Artiștilor de teatru și film au fost prezentate schițe pentru piese de teatru și filme montate în ultimii ani Aici au fost prezentate și lucrările păpușarilor La Congresul Mondial al Femeilor Pe octombrie, în legătură cu începerea lucrărilor Congresului Mondial al Femeii de la Berlin, în Casa Artiștilor a fost deschisă o expoziție de lucrări ale artiștilor moscoviți (Kuznetsky Most, ) Expoziția conține multe picturi tematice care reflectă mișcarea internațională a femeilor în lupta pentru pace Deja la intrarea în Casa Artiștilor, privitorul vede un panou de E Zernova „Pacea va câștiga războiul” Căci pânzele erau comemorate I Vilkovir „Anul Nou în Vietnam”, N Khotemova „Colectarea fructelor ca cao ” Lucrările lui I Sokolova „Ziua albastră” și E Leo noul „Mai” sunt impregnate de tandrețe și lirism Gouașele de N Mozalevskaya au surprins atmosfera camerei lui A V Nezhdanova, biroul lui A Ya Tairov E Romanova a prezentat un portret al Tânărului Scriitor din Baikal Într-o ordine apropiată de acest portret, a fost rezolvat portretul „Fata cu câine” a lui E Chernysheva Un fel de „ tablou sculptural ” a fost prezentat de L Ryakhova („Artistul și modelul”) Printre lucrările secțiunii teatrale și decorative s-au numărat lucrările lui L Naumova, A Speshneva, M Plakhova și alții O soluție spațială interesantă a fost găsită de A Pologova în „Portretul lui Kocheshvili” Un loc mare în expoziție a fost ocupat de secțiunea de grafică , care se distinge printr-o varietate de subiecte și soluții Pe standurile instalate în sălile de expunere au fost expuse lucrări de istorie a artei realizate de autoare La cel de-al -lea cântec al lui Serghei Yesenin În septembrie-octombrie , în sălile Muzeului de Stat al lui V V Mayakovsky a avut loc o expoziție de peisaje a doi artiști moscoviți, T P Radimova și I N Fomin Expoziția include serii tematice mari inspirate de natura lui Ryazan sau versuri din poemele individuale ale lui Yesenin T Radimova a arătat zece peisaje petroliere, în mare parte ilustrând obiectivele turistice ale satului Konstantinovo („Casa mamei lui Yesenin ”, „Plop plantat de Yesenin”, „Casa lui L Kashina este acum un muzeu C Yesenin etc ) Aceasta este doar o parte din seria Ryazan Yeseninskaya, la care artistul lucrează Maniera ei stilistică este aproape de starea emoțională generală a poemelor lui Yesenin - ușor tristă, dar strălucitoare și pură I Fomin a arătat peste treizeci de acuarele, care alcătuiesc un ciclu aproape complet de peisaje în satul Konstantinovo („ Biserica din Konstantinovo”, „În grădina lui Yesenin Este seară”, „Casa lui Yesenin în timpul iernii”, etc ) Peisajele individuale poartă numele după versuri din poezii: „Seara sprâncenele negre încruntate”, „Lumina stacojie a zorilor țesă pe lac” □ Pe octombrie, la Sala de expoziții a Uniunii Artiștilor din URSS (Str Gorkogo , ) a fost deschisă o expoziție de lucrări ale lucrătorului de artă onorat al RSFSR A Samokhvalov ( — ) Expoziția include lucrări din anii și , printre care celebrele „ Fata într-un tricou”, „Autoportret ”, „Strada Spartakovskaya ” , „Atelier de țesut”, „Komsomol militarizat ”, pânze dedicate ; constructorilor Metrostroy Au fost prezentate și lucrările artistului în domeniul graficii de carte Deținând un dar literar remarcabil , Samokh Valov a scris el însuși textele și le-a oferit desene În cadrul expoziției, alături de ilustrații pentru lucrările lui V Shakespeare, G Kvitko-Osnovyanenko, M Prishvin, au fost prezentate ilustrații pentru două cărți ale artistului - „Vengeful Khujar” și „Diving Base” Printurile afișelor create de Samokhvalov în anii au atras atenția publicului Moscoviții au văzut în expoziție mici sculpturi „Parașutist” și „ Parașutist”, „Fata în tricou”, „Bather” turnate în bronz Au fost prezentate și plăci , realizate conform schiței B Hesiot Maternitate F Shteltsman Portretul doamnei Jung L Voigtman Strada din Irkutsk X Yakupov Aurul Tatariei L Langinen Portretul primului președinte al Consiliului Karelian al Comisarilor Poporului, Edward Gylling A Ananin Coarne de gătit (Din seria „ Maralovody”) N Hotemova Colectarea fructelor de cacao E Leonova Mai deputatul Samohvalov Această expoziție , care reflectă versatilitatea talentului artistului, a atras prin sunetul său luminos și major □ Pe octombrie, într-una din sălile Casei Centrale a Artiștilor a fost vernisată o expoziție de lucrări ale artistei armene Ophelia Vartanyan, programată pentru a coincide cu Anul Internațional al Femeii Opera ei este caracterizată de o viziune poetică asupra lumii Aici este realitatea noastră și lumea imaginilor poetice ale lui Sayat-Nova și tema maternității Locul principal la pariul tău a fost acordat imaginii unei femei O încercare interesantă a artistului de a urmări dezvoltarea temei maternității în diferite vremuri De aici și numele seriei: „Prima maternitate ”, „A doua maternitate”, „A treia maternitate” Fiecare dintre aceste cicluri dezvăluie imaginea mamei în diferite perioade istorice Îmi amintesc poza „Vietnam” Aceasta este o imagine tragică a unei femei vietnameze care își păstrează curajul și fermitatea spiritului, protestând cu furie împotriva războiului și a morții RSFSR Titlu onorific Prin Decretul Prezidiului Sovietului Suprem al RSFSR din septembrie , Viktor Grigoryevich Tsyplakov, profesor al Institutului de Artă de Stat din Moscova, numit după V I Surikov, a primit titlul onorific de Artist al Poporului al RSFSR Leningrad Contemporanul nostru artiștilor din Leningrad, care a fost deschisă pe septembrie în sălile Muzeului Rus (o parte a expoziției a fost amplasată în sălile de expoziție ale Uniunii Artiștilor din Leningrad , pe strada Gertsena nr ) În cadrul expoziției au fost prezentate peste de lucrări - pictură, sculptură, grafică, lucrări ale artiștilor de teatru și film, maeștri ai artelor decorative și aplicate Tema principală a fost tema clasei muncitoare , eroismul muncitoresc al poporului sovietic Picturile „ Pechora lucrători în ulei” de E Kozlov , „Metalurgiști” de M Trufanov, „Tinerii oțelăriți ai fabricii Izhora” de V Reikhet, „Asamblatorii” de Y Krestovsky, compoziții sculpturale de N Kochukov „Tineretul” au fost amintiți , B Plenkin „Ajutorul unei sute de levar”, serie grafică de V Shistko, V Vetrogonsky, V Kurdov, D Borovsky Multe lucrări sunt dedicate temei istorice și revoluționare Picturile lui E Moiseenko „Am fost conduși de tineret” și „Discurs” sunt pline de cetățenie înaltă Despre Decembriști - un nou tablou de Yu Tulin „În numele libertății” Isprava poporului sovietic în timpul Marelui Război Patriotic este povestită în tabloul lui B Ugarov „Deschiderea ”, F Savost yanov „Eliberarea”, B Korneeva „Întoarcerea ” Un loc proeminent în expoziție a fost ocupat de tert Muncitori, constructori, medici, artiști, oameni de știință, scriitori au devenit eroii lucrărilor multor pictori și sculptori Îmi amintesc de lucrările portretistice ale lui Y Neprintsev, M Devyatov, A Vasilyev Dorința pentru o înțelegere filozofică a vieții este inerentă pânzelor A Eremin „Părinți și fii”, „În casa natală ” Grafica a fost prezentată pe scară largă Expresive sunt gravurile lui V Beskaravayny din ciclul „Pentru puterea sovietică”, linogravuri de F Makhonin și B Emelyanov Suntem frati Sub acest nume, pe octombrie, în Sala de expoziții a Uniunii Artiștilor din Leningrad (Bolsheokhtinsky pr , ), s-a deschis prima expoziție comună de lucrări ale artiștilor din Leningrad și Dresda, două orașe surori Această expoziție este un fel de rezultat al contactelor creative între artiștii acestor orașe Multe dintre lucrările prezentate aici sunt unite de tema muncii de creație Picturile , compozițiile sculpturale , ciclurile grafice sunt dedicate imaginilor contemporanilor noștri, temei istorice și revoluționare □ Pentru prima dată, la Leningrad a fost deschisă o expoziție de opere de artă din colecțiile private ale colecționarilor din Leningrad Expoziția a fost desfășurată în holurile din față ale Palatului Elagin și s-a deschis cu o secțiune de pictură, care a inclus lucrări atât ale maeștrilor ruși și sovietici, cât și ale celor din Europa de Vest Un loc mare era ocupat de lucrări de aplicat artă: emailuri și mărgele Rostov , mozaicuri florentine , produse de artă din metal, porțelan și sticlă □ În luna septembrie, Sala de expoziții Orel a găzduit o expoziție cu lucrări ale celor mai vechi artiști: K S Androsov , I M Mitrofanov, I N Morevskoto, A G Novikov Expoziția a prezentat peste de lucrări: picturi, desene, acuarele, schițe de decor teatral K S Androsov a creat mai multe cicluri de peisaje, în care a folosit cu pricepere bogăția și varietatea tehnicilor de acuarelă Artistul I M Mitrofanov a arătat schițe care înfățișează natura în diferite perioade ale anului Peisajele de toamnă sunt deosebit de reușite, cu sunetul lor liric , starea de spirit calmă, liniștită Lucrările lui N N Morevsky sunt diverse în materie - picturi de gen, portrete, dar mai ales este atras de natura moartă Expoziția include lucrări ale sale precum „Liliac”, „Phloxes” și altele Artistul A G Novikov a lucrat timp de aproximativ douăzeci de ani la Teatrul Dramatic Oryol, numit după I S Turgheniev A conceput peste de spectacole, inclusiv piese de W Shakespeare, F Schiller, A N Ostrovsky, B Shaw, N Pogodin și A Arbuzov □ În sala de expoziții a organizației Volgograd a Uniunii Artiștilor din RSFSR a fost expusă o expoziție de lucrări ale artistei moscovite Vera Alexandrovna Orlova A fost ca un raport creativ al artistei către compatrioții ei (V A Orlova s-a născut la Tsaritsyn și a absolvit școala de artă aici) Expoziția expoziției a acoperit diverse perioade ale operei artistei și s-a deschis cu lucrările ei timpurii realizate la Tsaritsyn Succesul fără îndoială al lui V A Orlova în domeniul portretului a fost evidențiat de un portret al fiicei sale într-un pulover roșu pe un fundal de verdeață, realizat în Foarte lirice sunt pânzele pitorești dedicate Aproape de Moscova și care transmit diferite stări ale naturii („Prima verdeață”, „Primăvara mohorâtă”, „Ultima zăpadă”, „Octombrie Akhtyrka”) Toate lucrările prezentate la expoziție ( de picturi și lucrări grafice) au fost donate de V A Orlova orașului și au devenit proprietatea Muzeului de Arte Frumoase din Volgograd * În perioada septembrie -octombrie la Kazan, în sălile Muzeului de Arte Frumoase al TASSR, a avut loc o mare expoziție retrospectivă „Imaginea unei femei în artele plastice”, dedicată Anului Internațional al Femeii Expoziția a cuprins patru secțiuni principale: artă clasică străină , artă clasică rusă , artă sovietică din perioada antebelică, artă sovietică și tătară contemporană În total, au fost expuse aproximativ de lucrări de pictură, grafică și sculptură * o expoziție de lucrări ale celebrului artist karelian Sula Yun tunen Expoziția a prezentat lucrări create pe o perioadă de treizeci de ani Cele mai multe dintre peisajele artistului sunt dedicate pământului său natal - „Printre maluri de piatră”, „Acostarea fabricii de pește”, „Cântecul râului”, „Așezarea muncitorilor” Peisajele lirice „ Ziua noiembrie”, „Gheața se topește”, „Noaptea de mai”, pictate în tonuri de gri-argintiu atenuate, sunt impregnate de un sentiment poetic subtil Picturile create de artist în ultimii ani sunt marcate de un acut simț al modernității Iar ideea nu este doar în semnele exterioare ale unui peisaj nou, transformat (coca și coșurile de fum ale fabricilor, digurile de pescuit, clădirile moderne), ci și în toată structura lor figurativă Ucraina de cuie pentru Rezervația Sofia La Kiev, în Rezervația de arhitectură și istorie de stat ♦ Muzeul Sofia”, în octombrie , a fost expusă o expoziție dedicată datei aniversare - aniversarea a de ani de la înființarea muzeului Aici au fost prezentate materiale foto ale Rezervației Sofia și ale ramurilor sale : bisericile Sf Chiril și Sf Andrei din Kiev, monumente de arhitectură Cernihiv din secolele XI-XIX și cetatea Sudak, care reunește de monumente de arhitectură și arheologie din secolul al VI-lea -secolele XV, precum și obiecte ustensile, unelte manoperă, diverse podoabe găsite în timpul săpăturilor arheologice Materialele fotografice și exponatele au povestit despre lucrările arheologice și de cercetare efectuate în anii , și sub conducerea lui N Movchansky și A Karger Se spune despre compozițiile de mozaic și frescă din secolul al XI-lea curățate în timpul lucrărilor de restaurare , despre repararea mozaicurilor din Catedrala Sf Sofia Ei mărturisesc munca enormă a oamenilor de știință-restauratori L Kalenichenko, O Plyushch și E Mamalata Scopul expoziției este de a le povesti vizitatorilor despre studiul, restaurarea și popularizarea monumentelor Rezervației Sofia și ramurilor acesteia, despre activitățile desfășurate pentru a păstra pentru popor paginile glorioase ale trecutului, întruchipate în imagini artistice □ Pe octombrie, în sala de expoziții de pe strada Lenin, strada centrală a orașului Kerci , s-a deschis o expoziție de grafică și sculptură a doi artiști Kerci, V Goncharov și Z Beregovoy Vladimir Goncharov a arătat o serie de linogravuri „Across Lenin’s Places”, o serie de ilustrații pentru dramele lui Lesya Ukrainka și pentru romanul lui Dostoievski „Crimă și pedeapsă” Atenția publicului a fost atrasă de gravura „Adzhimushkay, ”, realizată sub forma unui triptic („Erau împreună”, „Jurământul” și „Unul dintre mulți”) Artistul a putut folosi mijloace crunte pentru a transmite măreția ispravnicului garnizoanei subterane , curajul și eroismul soldaților Eleganța desenului, originalitatea compoziției marchează, de asemenea, numeroase ex-librize de V Goncharov prezentate în cadrul expoziției Zoya Beregovaya lucrează în principal în domeniul artelor plastice mici În opera ei predomină două teme - tema maternității și tema kazahă , creată din amintirile acelor zile în care sculptorul a trăit în Kazahstan Beregovaya a expus compoziții în miniatură, rubine, schițe pentru pietre funerare și proiecte pentru monumente Ea își încearcă mâna pe diferite materiale — expoziția a prezentat lucrări din ceramică și teracotă, majolică și porțelan, șamotă și ipsos Lucrările de succes ale lui Beregovaya pot fi considerate un portret al comandantului garnizoanei subterane, Adzhimushkay Yagunov, și un portret al sculptorului Itkind Uzbekistan □ septembrie, la Tașkent, în sala de expoziții a Uniunii Artiștilor din Uzbekistan , a fost deschisă o expoziție de lucrări ale lui Iu Elizarov , G Chiganov și N Sherstnev Lucrător de artă onorat al UzOSR Yu Elizarov ( - ) a fost elev al lui P Benkov, S Gerasimov și I Grabar la Școala Republicană de Artă și la Institutul de Artă din Moscova numit după V I Surikov Timp de douăzeci și cinci de ani de activitate creativă activă și fructuoasă , Elizarov s-a dovedit a fi un pictor talentat, un colorist subtil, un artist pătrunzător din punct de vedere poetic, îndrăgostit de frumusețea unică a țării sale natale și a oamenilor săi Atemporal , în floarea puterilor sale creatoare, artistul decedat a lăsat o mare și strălucitoare moștenire creativă A creat o serie de picturi tematice precum „Portretul de grup al figurilor artei și literaturii din Uzbekistan”, „Proclamarea Republicii Socialiste Sovietice Uzbek ”, „Khamza” și altele O mare parte a moștenirii sale este alcătuită din peisaje din Samarkand și naturi moarte , în care talentul pictorului a fost dezvăluit cel mai clar și pe deplin Elizarov a creat o serie de portrete expresive din punct de vedere psihologic ale contemporanilor săi : „Portretul artistului V Timurov”, „Fata cu porumbel”, „Portretul lui Sh Burkhanov, artist de onoare al URSS”, „Portretul brigadierului Salmanov” N Sherstnev este un artist de poster Activitatea sa creativă este în întregime legată de nașterea și dezvoltarea afișului de propagandă uzbec „Combat Pencil ” Gama tematică a lucrărilor sale este largă și variată; Marginea lor ascuțită are ca scop eradicarea dezlegării și birocrației, care încă împiedică uneori munca creativă a poporului sovietic Multe postere sunt îndreptate împotriva războinicilor Dar locul principal printre afișele sale este ocupat de cei care gloriifică marea noastră victorie în Marele Război Patriotic, puterea de luptă a armatei sovietice și isprăvile de muncă ale oamenilor G Chiganov este unul dintre cei mai mari artiști grafici A Pologov Portretul lui Kocheshvili B Khabarov Din seria „Colegii mei de studenți” -N Sokolova „Construim BAM” A Samohvalov Piatra zdrobita cutii A Levitin Zori (V I Lenin) O Vartanyan Surorile Iva sunt noi B Plenkin Asistent al oțelului M Djuranovici Portretul lui Ivan Mestrovic fiks din Uzbekistan, entuziaști ai artei acuarelei Lucrările sale sunt expuse constant la toate expozițiile republicane și ale Uniunii, inclusiv expozițiile de acuarelă Artistul preferă genul peisaj, care reflectă frumusețea deosebită a celor mai diverse colțuri ale vastei noastre patrii, activitatea creativă și transformatoare a poporului sovietic Locul principal în rândul lucrărilor sale este ocupat de o serie dedicată Uzbekistanului: „Industrial ny Uzbekistan”, „Across Uzbekistan”, „Baysun”, „Shakhimardan” și „Paths of the sunny land” □ În orașul Andijan a fost deschisă o expoziție de lucrări ale artiștilor acestui oraș dedicată celui de-al -lea Congres al PCUS A expus picturi ale lui Kaziev și Bakirov, sculpturi ale lui Shebatkov, lucrări ceramice ale lui Khaidarov, precum și lucrări ale unui număr de artiști amatori Kazahstan În octombrie, în sala de expoziții a Casei Artiștilor din Tselinograd a fost expusă o expoziție de artă decorativă și aplicată a regiunii La ea au participat meșteri populari ai țesutului covoarelor din Kazahstan Au fost prezentate în număr mare diferite tipuri de covoare și rogojini din pâslă, remarcate prin bogăția și varietatea texturilor, manoperă pricepută și grafica clară a ornamentului decorativ Un loc aparte a ocupat în expoziție Tuskigis, un covor de perete al meșteriței Sara Abzhanova, care a atras atenția publicului prin rigoarea monumentală a îmbinării culorilor și a ritmurilor ornamentale Tricotarea, cusutul și broderia artistică au fost prezentate într-o varietate de moduri în cadrul expoziției Mostrele atelierului de suveniruri al fabricii de porțelan din Tselinograd, destinate producției în serie, s-au distins prin prospețimea și originalitatea soluției Acestea sunt seturi de ceramică și porțelan ale artiștilor I Shvaiko și M Bely , ale căror lucrări au fost un exemplu de regândire creativă de succes a formelor și ornamentelor tradiționale, naționale, ale vaselor antice kazahe destinate pentru apă, ceai și koumis Spectatorii au acordat o atenție deosebită Serviciului de ceai oriental , elegant și elegant ca formă, realizat din porțelan fin alb nuanțat cu sidef, pictat cu ornamente ultramarine moale Un număr mare de lucrări pe metal în tehnica de forjare , ștanțare, ștanțare, gravare au fost prezentate de artiștii amatori V Konishchev, I Samarin și alții Combinația dintre utilitatea și caracteristicile structurale ale obiectului cu expresivitatea estetică, o încercare de a dezvălui imaginea artistică - aceasta este ceea ce este valoros în multe exponate ale expoziției La închidere, pe octombrie , comisia de organizare a Uniunii Artiștilor Artiști și Direcția Regională de Cultură a rezumat rezultatele expoziției Au fost acordate cadouri valoroase, diplome și certificate autorilor celor mai bune lucrări Apoi a avut loc un seminar cu artiști amatori și meșteri populari , la care criticii de artă și artiștii profesioniști au făcut o analiză amănunțită a lucrărilor Tadjikistan Pe octombrie, la Dușanbe, în holurile Uniunii Artiștilor , a fost vernisată expoziția republicană „Grafica - ” Expozițiile grafice au devenit o tradiție în republică Organizat la șase ani după expoziția „Graphics- ”, a fost un fel de rezultat al muncii de creație a unui grup de artiști grafici din Tadjikistan de-a lungul anilor Relevanța și semnificația temelor înțelese, nivelul profesional ridicat al lucrărilor fac din expoziție un eveniment semnificativ în viața culturală a republicii Cuprinzând peste de lucrări, expoziția a fost deosebit de reprezentativă atât prin compoziția participanților, cât și prin varietatea tipurilor din acest domeniu al artelor plastice Trei mari secțiuni au alcătuit expunerea sa: afiș politic, grafică de șevalet , ilustrație de carte La expoziție au participat de autori, iar opera fiecăruia dintre ei a fost prezentată destul de complet Nucleul principal al expoziției a fost grafica de șevalet, în lucrările căreia succesul artiștilor obținut în ultimii ani a fost deosebit de remarcat Au fost multe cicluri de gravuri aici - acestea sunt în principal foi create ca urmare a călătoriilor la șantierele grandioase ale republicii : centrala hidroelectrică Nurek, uzina de aluminiu din Tadjik și uzina de minerit și procesare Anzob Artiștii au consacrat multe lucrări temei patriotice — aniversarea a de ani de la Victoria poporului sovietic în Marele Război Patriotic Grafica de șevalet a fost reprezentată de lucrările lui S Vishnepolsky , B Serebryansky, K Turenko, R Azimov, B Pulatov Un loc de cinste a fost luat de un afiș politic în care A Seifulin, C Krasnopolsky, P Zobnin Secțiunea de grafică a cărții a fost largă și interesantă Clasici naționali, ruși și străini, opere ale scriitorilor sovietici și-au găsit interpreții serioși în lucrările lui D Ilyabaev, V Fomin Artiștii D Vinokurov, V Budny încântă tinerii cititori cu ilustrațiile lor Reprezentanții tinerilor din afara Uniunii au participat activ la expoziție - L Angelova, V Manin, A Kadyrov, I Ganiev, L Frolikova, O Yusupov Estonia * la Muzeul de Artă din Tartu a fost vernisată o expoziție de lucrări ale sculptorului Aulin Rimlig Artistul aparține generației de mijloc a artiștilor sovietici și lucrează în principal în domeniul sculpturii de șevalet Portretele contemporanilor noștri au ocupat un loc mare în cadrul expoziției („Portretul literaturologului X Peen”, „Chirurgul J Seeder”, „Port E Potseps”) Un loc aparte în opera sculptorului îl ocupă subiectele împrumutate din folclorul național eston , de exemplu, Sirena, Mâhnirea , Mica Liina, Halliki Unele dintre lucrările sculptorului sunt impregnate de umor , vesel, spirit ridicat - „Nu o femeie”, „Saxofonist”, „Leneș”, „Ritmuri nocturne ” Rimlig lucrează în diverse materiale: șamotă, plastic, cupru și alamă în relief, precum și gips, granit, aluminiu * în „Casa Artelor” din Tallin a avut loc o expoziție republicană a tinerilor artiști La ea au participat aproximativ o sută de pictori, graficieni , sculptori și maeștri ai artelor decorative și aplicate O caracteristică a acestei expoziții a fost un număr mare de nume noi de artiști care au primit doar recent studii superioare Astfel, de exemplu , sunt V Timofeev, U Pedanik, N Lelling, A Strakhov și mulți alții Publicul a fost atras și de pânzele pictorilor care s-au impus deja la expozițiile din anii precedenți, precum M Leys („Toamna ”), T Vint („Copii care mănâncă cireșe”), A Vint („Marea ușoară”) "), T Päezuke ("Mlaștină"), R Tammik ("Viivi și " Seara în camera verde"), P Mudista ("Rise"), T Pallo-Faik ("Portretul lui Aime Wit") , si altii Yu Mosenkov și Ya Paavle și-au dedicat pânzele imaginii contemporanului nostru Secțiunea grafică a expoziției nu a fost mai puțin reprezentativă și interesantă Astfel, publicul a remarcat marile succese obținute în ultimii ani de gravori atât de cunoscuți precum M Juksine, M Mutsu, S Liiva, K Puustak, U Ploomipuu, M Vint, Ootsing, M Vaitmaa Printre grafice , s-au mai putut găsi V Timofeev și A Salmin, pe care i-am cunoscut mai devreme din picturi, dezvoltând cu succes limbajul figurativ original În tehnica serigrafiei, M Torim a obținut rezultate similare Tehnica acum populară a creionului din grafit este folosită de J Meister în seria sa romantică dedicată temei tinereții De interes sunt o serie de litografii de J Okas, realizate în tehnica fotografiei, foi de N Neidre, umplute cu cerneală colorată („Peisaj” și „Fârâul încă”) Printre tinerii sculptori, au fost amintite lucrările unor autori precum J Yun, J Soans, M Mikof, L Palm, P Pussim I Yuryeva a făcut o schiță interesantă a monumentului primilor diplomați sovietici Secțiunea de arte și meșteșuguri , ca de obicei, s-a remarcat printr-o combinație de culori strălucitoare, moderne , cu forme profund tradiționale , naționale Cărți noi Albumul este dedicat artei contemporane a republicii Turkmenistanul sovietic este noile orașe industriale și oaze ale câmpurilor de bumbac din fermele de stat; livezi care înfloresc de-a lungul canalelor și nisipurile nemărginite ale Karakumului, sub care stropesc mări de petrol și gaz Artele plastice ale Turkmenistanului sovietic sunt originale și bogate în indivizi creativi Și acest lucru se aplică în primul rând picturii Este suficient să numim nume precum Byashim Nurali și Izzat Klychev, Mamed Mamedov și Stanislav Babikov și alții pentru a ne imagina semnificația și originalitatea contribuției aduse de artiștii din Turkmenistan la cultura multinațională a țării noastre Publicația reproduce de lucrări, dintre care aproximativ sunt color Articolul vorbește despre istoria artei republicii și îi caracterizează pe scurt principalele trăsături, oferă o analiză a celor mai bune lucrări Albumul este proiectat colorat și conceput pentru o gamă largă de iubitori de artă La Moscova a avut loc un simpozion pe tema „Planificarea urbană socialistă și sinteza artelor” A fost organizat de Uniunea Artiștilor din URSS și Uniunea Artiștilor din RDG Prezentările artiștilor, arhitecților și criticilor de artă sovietici și germani la simpozion au stat la baza acestei cărți Colecția cuprinde următoarele articole: „Orașul ca organism artistic”, „Un monument în oraș”, „Sinteza artelor în zonele de construcție în masă”, „Artistul și orașul”, „Crearea unui artistic unificat Sistem în orașe”, „Sculptura în relație cu omul” și funcția sa în spațiul arhitectural”, „Orașul educă oamenii” și multe altele Aceste articole ridică problemele sintezei artei, problemele principiilor monumentale și decorative în artă, propaganda monumentală Lansarea acestei colecții va contribui la rezolvarea problemelor creative Cartea conține de ilustrații în tonuri Este conceput pentru specialiști - artiști, arhitecți și istorici de artă Următorul număr IV al colecției „Artă și viață Sinteza artelor și arhitecturii clădirilor publice” (ediția a III-a a fost publicată în ) este dedicată problemei sintezei arhitecturii , artei monumentale, naturii și a altor componente care alcătuiesc mediul nostru de viață Colecția cuprinde următoarele articole: „Sinteza artelor și standardul construcțiilor”, „Arta interacțiunii”, „Tradiții naționale în arhitectura clădirilor publice”, „Arta monumentală și probleme moderne de sinteză”, „Tehnici de plasare a monumentelor” Relief decorativ în arhitectura modernă”, „Elemente ale naturii în interiorul clădirilor publice”, „ Sculptură monumentală în oraș” Ele reflectă starea arhitecturii sovietice moderne; autorii lor încearcă să schițeze modalități promițătoare de dezvoltare a sintezei artelor și arhitecturii Colecția este bogat ilustrată cu exemple din practica sovietică și străină ( tonuri și reproduceri color) Pret p k Index Kui este o piesă muzicală interpretată în principal pe dombra, nava povestite prin povești epice, evenimente semnificative din viața socială 